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Vorwort 


Der vorliegende Katalog erscheint als Sonderausgabe zum 
35jahrigen Jubiläum der European Fine Art Fair (TEFAF), die 
vom 24. bis 3o. Juni 2022, nach einer Unterbrechung von über 
zwei Jahren, wieder stattfinden wird. Ein wahrlich herbeige- 
sehntes Ereignis! Passend dazu enthált der Katalog insgesamt 
35 ausgewáhlte Blátter Druckgraphik und Handzeichnungen, 
die den Zeitraum vom 16. bis zum frühen 20. Jahrhundert um- 
fassen. Seltene Kleinmeister wechseln sich mit größeren Namen 
ab, maßgeblich bei der Auswahl waren jedoch Kriterien wie 
kunsthistorisches Interesse, Druckschónheit und konservatori- 
sche Erhaltung, so dass ein buntes und vielseitiges Spektrum 
entstanden ist. 


Die Teilnahme an der Sektion Works on Paper, die im Jahre 2010 
ihr Debüt hatte, bleibt ein höchst inspirierendes und erfüllen- 
des Ereignis. Der intime Charakter der Darbietung in dieser 
kleinen und feinen Abteilung lásst sich mit einem Kammer 
konzert vergleichen. Wáhrend der kurzen Zeitdauer bietet sich 
auf konzentriertem Raum die einzigartige Möglichkeit, passio- 
nierte Sammler aus einer Vielzahl von Lándern und Kuratoren 
der bedeutendsten internationalen Museen persónlich kennen- 
zulernen und mit ihnen in einen fachlichen Dialog zu treten. 
Ohne Übertreibung kann man sagen, dass auch einige Freund 
schaften aus diesen anregenden Begegnungen entstanden sind. 
So ist es eine große Freude, nach den dunklen, gefühlsmäßig 
nicht enden wollenden Jahren der Pandemie wieder die Reise 
nach Maastricht antreten zu kónnen. 


Vielleicht sind die schónsten und eindrucksvollsten Momente 
die Tage vor der feierlich und opulent inszenierten Eróffnung 


der Ausstellung, wo diese so nüchterne, prosaische Messehalle 
in Licht und Blumenpracht erstrahlt und in ein grandioses 
Museum auf Zeit verwandelt wird. Die gebündelte Energie und 
Dynamik, die wáhrend dieses fast beángstigend kurzen Zeit 
raums in eine gemeinsame tour de force kulminieren, sind atem- 
beraubend. Ein riesiges Heer von Handwerkern, Standbauern 
und Profis jeglicher Art erschafft eine imaginäre Bilderwelt, die 
vom antiken Ágypten bis zur Gegenwartskunst reicht. Allent 
halben herrscht fieberhafte Aktivitát. Es wird unermüdlich 
gebohrt, gehámmert und geklopft, Wánde werden eingezogen 
und in verfeinerten Farbtónen gestrichen und stámmige Bur 
schen, die sich gegenseitig in der butterweichen Limburger 
Mundart, dem rauen Amsterdamer Platt oder im unverfálschten 
Cockney Slang anfeuern, manóvrieren gigantische Bilderkisten 
und Container durch die riesige Halle. Mobile Coffee-Bikes 
stehen an strategischen Stellen und versorgen die von Hektik 
und Adrenalin gleichweise gebeutelten Arbeiter und Aussteller 
mit Espresso und Tramezzini. Alles scheint unfertig und hek- 
tisch in dieser Kakophonie von Betriebsamkeit; es wird bis zur 
letzten Sekunde geschuftet, und dennoch vollzieht sich immer 
auf den Punkt genau diese fast wundersame Metamorphose, 
die eine kalte, leere Fabrikhalle in eine Fata Morgana der Kunst 
verzaubert. Deshalb: forza! Freuen wir uns auf den Besuch 
dieses fabulósen Jahrmarkts der Musen! 


Der vorliegende Katalog entstand in enger Zusammenarbeit 
mit Anna Fricke und Sina Schwerdtfeger. Mein Dank gilt auch 
Stefanie Lóhr für die Gestaltung und hilfreiche Redaktions- 
arbeiten. Die englische Übersetzung wurde wie immer fein- 
fühlig von Robert Bryce besorgt. 


Nicolaas Teeuwisse 


Preface 


This catalogue is a special edition produced for the thirty-fifth 
anniversary of the European Fine Art Fair (TEFAF), which is to 
be held from 24 to 30 June 2022 after a break of over two years. 
Verily, this is an event that has been eagerly awaited! The cata. 
logue fittingly comprises a total of thirty-five prints and drawings 
spanning the period from the 16th to the early 20th century. 
While rare Little Masters alternate with more prominent names, 
the decisive criteria for inclusion are art historical interest, 
printing quality and state of preservation, the outcome of which 
is a varied and colourful selection of works. 


Participation in the Works on Paper section, which had its pre 
miere in 2010, has lost none of its capacity to inspire and fulfil. 
The section, whose intimacy gives it an almost chamber music 
like quality, offers a unique opportunity — for a short period of 
time and in a concentrated space — to meet in person passionate 
collectors from a multitude of countries as well curators from 
the major international museums and to engage in professional 
dialogue with them. It is no exaggeration to say that several 
personal friendships have arisen from these stimulating encoun- 
ters. So it is a great pleasure to be able to make the journey to 
Maastricht once again after the dark, seemingly neverending 
years of the pandemic. 


Perhaps the finest and most impressive moments are the days 
before the solemn and opulently staged opening of the exhibi- 
tion, when this sober, prosaic exhibition hall is awash with 


light and floral splendour and undergoes transformation into 

a grandiose temporary museum. The drive and concentrated 
energy that culminate in a joint tour de force during this almost 
frighteningly short period of time regularly take one's breath 
away. A huge army of craftsmen, stand builders and professio 
nals of all kinds pool their resources in creating an imaginary 
world that ranges from ancient Egypt to contemporary art. 
Feverish activity reigns everywhere you look. There is relent’ 
less drilling, hammering and banging, walls are inserted and 
painted in refined hues, and burly lads speaking the soft Lim- 
burgish dialect, the rough Amsterdam vernacular or genuine 
Cockney slang spur each other on as they manoeuvre gigantic 
picture crates and containers through the huge hall. Mobile 
coffee bikes parked at strategic points provide espresso and tra 
mezzini for workers and exhibitors alike, stretched to the limit 
as they are by the hectic atmosphere and frequent surges of 
adrenaline. Everything appears to be frantic and unfinished in 
this cacophony of bustling activity; work goes on right up to the 
very last second, but in the end this almost miraculous metamor- 
phosis is always completed right on time, transforming a cold, 
empty factory hall into a mirage of art. Therefore, forza! Let us 
relish the prospect of visiting this fabulous fair of the muses! 


This catalogue was produced in close collaboration with Anna 
Fricke and Sina Schwerdtfeger. My thanks also go to Stefanie 
Lóhr for the layout and helpful editorial work. The sensitive 
English translation was provided as ever by Robert Bryce. 


Nicolaas Teeuwisse 
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16. — 17. Fabrbun 





I. CRISPIJN 
VAN DEN BROECK 


(genannt Paludanus, 
um 1522/35 Mechelen — nach 1588 Antwerpen) 


Die Heilige Sippe (Die mystische Vermáblung der bl. Katha- 
rina von Alexandrien). Federzeichnung in Braun über 
Graphit, auf braun grundiertem Papier, weifš gehóht. 
18,5 x 14,5 cm. Um 1576. 


Das souverän und äußerst sorgfältig ausgeführte Blatt besticht 
durch seine virtuose Kompositionsweise. Auf relativ kleinem 
Format hat der Künstler die große Zahl der Protagonisten zu 
einer überzeugenden und kohärenten Einheit zusammenge- 
schmiedet. Von großer Meisterschaft und visueller Prägnanz 
sind die sehr wirkungsvoll applizierten Weißhöhungen, die der 
Komposition ein hohes Maf an Lebendigkeit und formaler 
Plastizitát verleihen. Nicht zuletzt verzaubert auch der Detail 
reichtum. Mit liebevoller Aufmerksamkeit hat van den Broeck 
das Agieren der unterschiedlichen Protagonisten beobachtet. 
Die hl. Katharina empfángt demutsvoll den Verlobungsring 
aus den Hiinden des Christkindes, wáhrend die hl. Elisabeth 
den Johannesknaben schützend umarmt. Im Hintergrund 
gewahren wir würdevolle männliche Gestalten, die in Gedan- 
ken versunken sind oder sich der Lektüre der Heiligen Schrift 
widmen. Ein Engel trágt eine prall gefüllte Schale mit Früchten 
herbei. Links im Hintergrund steht ein Mann in zeitgenóssi- 
scher Tracht, der das übernatürliche Geschehen ehrfürchtig 
betrachtet. Hat sich der Künstler hier selbst dargestellt? 


Die Zeichnung diente als Vorlage für einen Kupferstich im 
Gegensinn von der Hand von Crispijns Tochter Barbara van 
den Broeck (The New Hollstein, Crispijn van den Broeck, 
Part I, 149). Eine einfache gestochene Zierleiste umrahmt die 
gestochene Fassung. Der Kupferstich von Barbara van den 
Broeck folgt der gezeichneten Vorlage sehr genau, wáhrend eine 
zweite druckgraphische Wiederholung von Hans Collaert 
dem Álteren (The New Hollstein 148) mit einer Grotesken- 
umrahmung und einer ausführlichen Legende etwas weniger 
konzentriert wirkt und wohl als eine Kopie nach Barbaras 


Fassung zu betrachten ist. 


Der Maler und Zeichner Crispijn van den Broeck ging um 
1550 in Antwerpen bei Frans Floris in die Lehre. Um 1555/56 
wurde der Künstler Mitglied der dortigen Lukasgilde. Er lebte 
und arbeitete mit einer kleinen Unterbrechung bis zu seinem 
Tod im Jahre 1591 in Antwerpen, wo auch unsere Zeichnung 


entstanden sein dürfte. 


CRISPIJN 
VAN DEN BROECK 


(known as Paludanus, 
circa 1522/35 Mechelen - after 1588 Antwerp) 


The Holy Kinship (The Mystical Marriage of St. Catherine 
of Alexandria). Pen and brown ink over graphite, 

on brown grounded paper, white heightening. 18.5 x 
14.5 cm. Circa 1576. 


This brilliant composition is remarkable for its meticulous and 
masterly execution. Although working in a relatively small 
format, the artist has nonetheless succeeded in blending the 
large number of protagonists together in a compositionally 
compelling and coherent whole. The visually concise and very 
effectively applied white heightenings demonstrate the artist’s 
great skill and give the composition a considerable degree 

of liveliness and great formal depth. No less enchanting is the 
richness of the detail. Crispijn has observed the actions of 

the various protagonists with loving attention. St. Catherine 
humbly receives the engagement ring from the hands of the 
Christ Child, while St. Elizabeth protectively embraces the boy 
John the Baptist. Dignified male figures lost in thought or 
reading the Holy Scriptures can be seen in the background. 
An angel is carrying a bowl full of fruit. In the background 

on the left is a man dressed in contemporary costume, who is 
reverently contemplating the supernatural event. Has the artist 
depicted himself here? 


The drawing served as the design for an engraving in reverse 
made by Crispijn's daughter, Barbara van den Broeck (The New 
Hollstein, Crispijn van den Broeck, Part I, 149). A simple 
engraved border frames the engraved version. The engraving 
by Barbara van den Broeck follows the original drawing very 
closely, while a second reproductive print by Hans Collaert 
the Elder (The New Hollstein 148) with a grotesque border 
and a detailed legend appears a little less focused and should 
probably be regarded as a copy after Barbara's version. 


Around 1550 the painter and draughtsman, Crispijn van den 
Broeck, was apprenticed to Frans Floris in Antwerp, where 
he became a member of the Guild of St. Luke in 1555/56. Apart 
from a brief interruption Crispijn lived and worked until his 
death in 1591 in Antwerp, where the present drawing probably 


arose. 








2. GIROLAMO FAGIUOLI 
(tátig in Bologna und Rom, gestorben 1574 in Bologna) 


Anchora Inparo. Kupferstich. 41,6 x 29,9 cm. 1538. 
Bartsch XIV, S. 302, 400; TIB (Commentary) 27 
(14), Part 2, S. 93, 400 (302). Wasserzeichen: Bogen 
im Kreis (Woodward 207 ff., Rom 1557). 


Die kuriose Darstellung zeigt einen Greis mit langem Bart, der 
sich mühsam in einem Kinderlaufgestell fortbewegt. Eine Sand 
uhr verweist auf die wenige ihm noch verbleibende Zeit. Die 
hintersinnige Überschrift Anchora Inparo („Ich lerne immer 
noch") war wáhrend des 16. Jahrhunderts in Italien ein populi 
res Motto, das hier auf satirische Weise veranschaulicht wird. 
In ähnlichem Sinne äußert sich auch die auf Seneca (Epistulae, 
76.2) zurückgehende Inschrift im unteren Rand: „Wir sollten 
lernen so lange wir leben, vom Knaben bis zum Greisenalter”. 


Adam von Bartsch schrieb die Erfindung dieses seltenen Kupfer 
stiches Baccio Bandinelli zu und nannte Agostino Veneziano 
als den móglichen Autor des Blattes. In jiingster Zeit wurde das 
Blatt jedoch von Suzanne Boorsch überzeugend an Girolamo 
Fagiuoli gegeben, der zwischen 1535 und 1538 mehrere Kupfer 
stiche für den rómischen Verleger Antonio Salamanca aus- 
geführt hat und bereits von Vasari als Graveur und Stempel 
schneider gewürdigt wurde. Bei unserem Blatt diente wahr- 
scheinlich eine Zeichnung des Domenico Giuntalodi als Vorlage. 
Die schlichte und diszipliniert wirkende Kupferstichtechnik, 
die sich durch eine Vorliebe für Parallellagen und einfache 
Kreuzschraffuren auszeichnet, ist charakteristisch für Fagiuolis 
Formensprache (siehe Suzanne Boorsch, „Salviati and Prints: 
The Question of Fagiuoli", in: Francesco Salviati et la Bella 
Maniera, Rom 2001, S. 499-518). 


Prachtvoller, scharfer und toniger Druck mit gleichmäßigem 
Rand um die Plattenkante. Geringfügige Altersspuren, mini 
mal fleckig, sonst vorzügliches, unbehandeltes Exemplar. 


GIROLAMO FAGIUOLI 
(active in Bologna and Rome, died 1574 in Bologna) 


Anchora Inparo. Engraving. 41.6 x 29.9 cm. 1538. 
Bartsch XIV, p. 302, 400; TIB (Commentary) 27 (14), 
Part 2, pp. 93, 400 (302). Watermark: Crossbow in 
Circle (Woodward 207 ff., Rom 1557). 


This curious picture shows an old man with a long beard who 
is moving forward with difficulty in a child's walking frame, 
while an hour glass shows how little time is left to him. In 16th 
century Italy the cryptic heading Anchora Inparo (“I am still 
learning") was a popular motto that is illustrated here with 
satirical intent. A similar idea is expressed by the inscription in 
the lower margin that goes back to Seneca: “Keep learning as 
long as you live, from boyhood to old age" (Epistulae, 76.2). 


Adam von Bartsch attributed the invention of this rare engrav- 
ing to Baccio Bandinelli and named Agostino Veneziano as the 
possible author of the print. Just recently, however, Suzanne 
Boorsch has convincingly given this print to Girolamo Fagiuoli, 
who made several engravings for the Roman publisher Antonio 
Salamanca between 1535 and 1538 and was praised by Vasari 
as an engraver and stamp-cutter. The print was probably done 
after a drawing by Domenico Giuntalodi. The plain and dis- 
ciplined engraving technique, which displays a preference for 
parallel lines and simple cross-hatching, is characteristic of 
Fagiuoli's formal language (see Suzanne Boorsch, "Salviati and 
Prints: The Question of Fagiuoli”, in: Francesco Salviati et la 
Bella Maniera, Rome 2001, pp. 499-518). 


A superb, sharp impression, printed with delicate tone. With 


even margins around the platemark. Minor ageing and staining, 
otherwise in perfect, untreated condition. 
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3. FRANS FLORIS 


(um 1518-1570, Antwerpen) 


nach. Das Letzte Abendmabl. Kupferstich. 21,3 x 
28,6 cm. The New Hollstein (Frans Floris part 1), 40. 


Das sehr seltene Blatt geht wohl auf ein Gemálde des Frans 
Floris zurück und ist in einer verfeinerten, detaillierten Kupfer 
stichtechnik ausgeführt, die an flàmische Romanisten wie Lam- 
bert Lombard erinnert. Der Stich trágt die frühe Adresse des 
Verlagshauses von Hieronmyus Cock in Antwerpen und auch 
die zierliche, filigrane Typographie der lateinischen Inschrift 
ist charakteristisch für frühe Cock-Blätter. Wouk verzeichnet 
wenige Exemplare in Basel, Berlin (Kriegsverlust), Braun- 
schweig, Brüssel, München, New York, Paris und Wolfegg. 
Es gibt eine etwa gleich große Version im Gegensinn, welche 
die Adresse „Aux quatre vents“ von Cocks Witwe Volcxken 
Diericx trägt und geringfügige Unterschiede aufweist. Am auf 
fälligsten ist der hinzugefügte Vorhang hinter der zentralen 
Figurengruppe um Christus. Die Frage, ob es sich um eine ano- 
nyme Kopie oder um eine zweite Fassung handelt, lässt sich 
nicht befriedigend klären. 


Ganz ausgezeichneter, scharfer und gleichmäßiger Druck, 

bis auf die Plattenkante beschnitten. Qualitativ dem im New 
Hollstein abgebildeten Exemplar weit überlegen. Verso geglit 
tete Mittelfalte, minimale Altersspuren, sonst vorzügliches 
Exemplar. 


I2 


FRANS FLORIS 


(circa 1518-1570, Antwerp) 


after. The Last Supper. Engraving. 21.3 x 28.6 cm. 
The New Hollstein (Frans Floris part I), 40. 


This very rare print, which is probably based on a painting by 
Frans Floris, has been executed in a refined, detailed engraving 
technique reminiscent of Flemish Romanists such as Lambert 
Lombard. The engraving bears the early address of Hieronmyus 
Cock's publishing house in Antwerp, and the delicate, orna 
mental typography of the Latin inscription is also a characteristic 
feature of early prints issued by Cock. Wouk records a few 
copies in Basel, Berlin (war loss), Brunswick, Brussels, Munich, 
New York, Paris and Wolfegg. There is a version of more or 
less the same size in reverse which bears the address "Aux quatre 
vents" of Cock's widow, Volcxken Diericx, but differs in minor 
respects. Most noticeable is the curtain inserted behind the 
central group of figures around Christ. No satisfactory answer 
has been found to the question of whether this is an anonymous 
copy or a second version. 


A very fine, crisp and even impression, trimmed to the plate 
mark. Qualitatively far superior to the impression in the New 
Hollstein. Smoothed central fold verso, minor ageing, otherwise 
in excellent condition. 
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4. JEAN MIGNON 


(tátig 1537-1540 in Fontainebleau, spáter in Paris) 


Die Himmelfabrt der Maria Magdalena. Radierung im 
Rund. D. 30,4 cm. Jenkins JM 68. 


Es sind nur wenige biographische Daten zum künstlerischen 
Werdegang Jean Mignons überliefert. Zwischen 1537 und 1540 
erscheint sein Name auf Rechnungen für Malereien, die in 
Fontainebleau ausgeführt wurden. Herbet bezeichnete Mignon 
als ,den Stecher Luca Pennis*. In der Tat geht der Hauptteil 
seines graphischen Œuvres auf Vorlagen Pennis zurück, es gibt 
jedoch kaum prázise Anhaltspunkte für ihre Datierung. Laut 
Jenkins müssen die Drucke in einem recht kurzen Zeitraum 
zwischen 1542 und 1547 entstanden sein. 


Die vorliegende, dramatisch belebte und schwungvolle Kom- 
position geht auf ein Fresko Giulio Romanos zurück, das dieser 
um 1520/21 für die Massimi Kappelle in der Kirche Santissima 
Trinità dei Monti geschaffen hat (heute in der National Gallery 
in London). Mignon transformierte die ursprüngliche Lunetten- 
komposition in ein Tondo und erweiterte die Komposition unten 
um ein felsiges Bergmassiv. Auch Leon Davent schuf eine Radie- 
rung nach der Komposition Giulio Romanos, diese allerdings 
in Hochformat (Jenkins LF 73). 


Die sehr seltene Radierung ist souverán und treffsicher behan- 
delt. Die sich aufbauschenden Wolken sind mit abwechslungs- 
reichen Kreuz und Parallelschraffuren plastisch modelliert, 
während die zum Himmel schwebenden Engel von einer großen 
inneren Energie beseelt sind. Überirdisches Licht lásst das 
wundersame Geschehen in hellem Glanz erstrahlen. Die mar 
kanten Helldunkelkontraste steigern die Dramatik des Vor- 
gangs. Prachtvoller, stellenweise toniger und kontrastreicher 
Abzug mit breitem Rand. In dieser Druckqualitát eine Raritát. 


JEAN MIGNON 


(active 1537-1540 in Fontainebleau, later in Paris) 


The Assumption of Mary Magdalene. Etching in a tondo. 
D. 30.4 cm. Jenkins JM 68. 


Only a few biographical details of Jean Mignon's artistic career 
have come down to us. Between 1537 and 1540 his name appears 
on invoices for paintings executed in Fontainebleau. Herbet 
referred to Mignon as "the engraver of Luca Penni's works". 
Indeed, the bulk of his printed oeuvre rests on designs by Penni, 
but there is little precise evidence for their dating. According 
to Jenkins, the prints must have been executed in a relatively 
short period of time between 1542 and 1547. 


The present dramatically animated, spirited composition is 
based on a fresco by Giulio Romano, which he made around 
1520/21 for the Massimi Chapel in the church of Santissima 
Trinità dei Monti (now in the National Gallery in London). 
Mignon turned the original lunette composition into a tondo 
and added a rocky mountain massif in the lower part of the 
composition. Leon Davent also made an etching after Giulio 
Romano's composition, although he opted for an upright for- 
mat instead (Jenkins LF 73). 


This very rare etching has been treated in a confident and accu 
rate manner. The billowing clouds are vividly rendered with 
varied cross and parallel hatching, while the angels floating 
heavenwards are filled with great inner energy. Celestial light 
intensifies the lustre of the wondrous event. The striking chiar 
oscuro contrasts serve to heighten the drama. A superb, partly 
tonal and contrasting impression with wide margins. À rarity 
in this quality of printing. 
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5. ANTON WOENSAM 


VON WORMS 
(vor 1500 Worms? — 1541 Kóln) 


zugeschrieben. Der Tod und der Musiker. Kupferstich. 
13,8 x 10,3 cm. 1526. Brulliot I, Nr. 766; Nagler, 
Die Monogrammisten, L, Nr. 1487, 1. 


Die hóchst suggestive und eindringliche Vanitasdarstellung 
wurde aufgrund des Monogramms AWW von Brulliot erstma- 
lig mit dem Kólner Maler und Holzschneider Anton Woensam 
von Worms in Verbindung gebracht. Nagler hingegen schrieb 
das Blatt einem anonymen deutschen Meister zu. Unser Kupfer 
stich zeigt jedoch eindeutig das von Woensam benutzte Mono- 
gramm mit dem doppelten W, das vielfach auf den Holzschnit 
ten dieses Meisters erscheint. Auch typologisch sind Parallelen 
mit der Figurenauffassung Woensams unverkennbar. Unsere 
Darstellung weist ein von Albrecht Dürer und italienischen 
Vorbildern geprägtes renaissancistisches Menschenbild auf. Der 
Figurentypus des lorbeerbekránzten Musikers ist nahezu iden- 
tisch mit jenem der Gestalt Adams auf Woensams Holzschnitt 
mit der Darstellung des ersten Menschenpaares (Bartsch 1). 
Oberkórper und Beine zeigen eine áhnliche, detaillierte und 
prononcierte Muskulatur und auch der Kopf mit den markan- 
ten Wangenknochen und dem lockigen Haarkranz ist überaus 
vergleichbar. Die äußerst subtile Modellierung des athleti- 
schen, antikisierend wirkenden Kórpers erfolgt durch filigrane, 
vorwiegend parallel geführte Strichlagen, die sich nur punk 
tuell zu Kreuzlagen verdichten. Einprágsam, von großer bild- 
nerischer Kraft ist das Interagieren der beiden Protagonisten. 
Der Musiker hat seine Instrumente — eine Schalmei, verschie- 
dene Blasinstrumente und eine Citole — gegen einen Toten- 
schádel eingetauscht und sinniert über die eigene Endlichkeit. 
Die Geste seiner gehobenen rechten Hand ist abwehrend, als 
mahne er den Tod zu Geduld und Nachsicht. Doch lásst des- 
sen schreckenerregende, verweste Gestalt keinen Aufschub zu: 
das von ihm gehaltene Stundenglas verweist unerbittlich auf 
die abgelaufene Lebenszeit. 


Das exquisite, kleine Blatt ist von eminenter Seltenheit und 
neben einer Darstellung des hl. Andreas (Nagler, 1487, 2) wohl 
der einzige Kupferstich im Œuvre Anton Woensams. Pracht 
voller, leuchtender und kontrastreicher Abzug der noch unge 
reinigten Platte; mit feinem Rándchen um die gratig zeichnende 


Plattenkante. Vollkommen erhalten. 
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ANTON WOENSAM 


VON WORMS 
(before 1500 Worms? — 1541 Cologne) 


attributed. Death and tbe Musician. Engraving. 13.8 x 
10.3 cm. 1526. Brulliot I, No. 766; Nagler, Die Mono- 
grammisten, 1, No. 1487, 1. 


The monogram AWW initially led Brulliot to associate this 
highly evocative and haunting vanitas depiction with Anton 
Woensam von Worms, a painter and woodcutter from Cologne. 
Nagler, on the other hand, attributed the print to an anony- 
mous German master. Our engraving, however, clearly shows 
the monogram with the double W used by Woensam, which 
appears many times on the woodcuts of this master. There are 
also unmistakeable typological parallels with Woensam's handl- 
ing of the figures. The present scene projects a Renaissance 
style image of man that is clearly influenced by Albrecht Dürer 
and Italian models. The figure style of the laurel-wreathed 
musician is almost identical to that of Adam in Woensam's wood- 
cut depicting the first human couple (Bartsch 1). The torso and 
legs show similar, detailed and pronounced musculature, and 
the head with its prominent cheekbones and curly crown of hair 
are also eminently comparable. The extremely sensitive model 
ling of the athletic, classical style body is achieved by means 
of delicate, mostly parallel hatching, which is transformed here 
and there into denser cross hatching. The interaction of the 
two protagonists is memorable and of great artistic vigour. The 
musician, having exchanged his instruments — a shawm, various 
wind instruments and a citole — for a skull, muses over his own 
finite nature. The gesture of his raised right hand is defensive, 
as if he were urging death to be patient and forbearing. How- 
ever, the latter's terrifying, decayed figure permits no respite: 
the hourglass he holds points relentlessly to an expired lifespan. 


This exquisite, small sheet is eminently rare and, together 
with a depiction of St. Andrew (Nagler, 1487, 2), probably the 
only engraving in Anton Woensam's oeuvre. Á superb, rich 
and contrasting impression from the still uncleaned plate; with 


thread margins around the inky platemark. In mint condition. 





Originalgröße / Actual size 
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6. DIRCK VAN BABUREN 
(Wijk bij Duurstede um 1592/93 — 1624 Utrecht) 


Die Grablegung. Radierung nach Michelangelo Merisi 
da Caravaggio. 27,4 x 21,4 cm. Nicht bei Hollstein. 
Alfred Moir, Caravaggio and his copyists, New York, 
1976, Kat. Nr. 5, S. 23 f., Abb. 74. 


Dirck van Baburen, der mit Gerard van Honthorst und Hen- 
drick ter Brugghen zu den Utrechter Caravaggisten zählt, 
beschäftigte sich während seines Romaufenthaltes zwischen 
1611 und 1621 intensiv mit der Malerei Caravaggios. Im Auftrag 
des Gesandten des spanischen Kónigs in Rom, Pietro Cussida, 
malte van Baburen für dessen Kapelle in der Kirche San Pietro 
in Montorio drei großformatige Gemälde, darunter eine Grab- 
legung als Altarbild. Er orientierte sich dabei an Caravaggios 
Grablegung von 1602/03 in der Chiesa Nuova, die er in unserem 
Blatt reproduzierte. 


Van Baburen hatte sich zuvor nicht als Radierer betätigt, be 
kannt ist nur ein weiteres Blatt, námlich die Reproduktion der 
von ihm selbst für Cussida gemalten Grablegung. Die stilisti- 
schen Áhnlichkeiten sind unverkennbar und zwingend. Beide 
Blätter sind in der gleichen rudimentären, schlichten Radier- 
technik behandelt. Sehr iihnlich sind auch die Protagonisten 
mit ihrer breiten, vereinfachenden Gesichtsform und drama 
tischer Gestik der Hände. Dass diese beiden einzigen Radie- 
rungen Baburens nahezu das gleiche Format besitzen, könnte 
darauf hinweisen, dass der Künstler die Blätter als Pendants 
anbot, um auf diese Weise seine eigene Komposition der Grab- 
legung zusammen mit jener Caravaggios druckgraphisch zu 
verbreiten. Gleichzeitig manifestierte er sich auf diese Weise als 
würdiger Nachfolger des wenige Jahre zuvor verstorbenen, 
grofšen Vorgángers. 


Reproduktionsgraphik des 17. Jahrhunderts nach Caravaggio ist, 
verglichen mit gemalten Kopien und Variationen seiner Werke, 
wenig umfangreich — nicht mehr als sieben Blátter wurden bis 
zum Ende des Jahrhunderts nach ihm gestochen. Einerseits eig 
neten sich die graphischen Techniken weniger als Gemálde 
dazu, die malerischen Neuerungen seiner Kunst nachzuahmen, 
andererseits stand die Graphikproduktion in Rom zu seinen 
Lebzeiten stárker unter dem Einfluss der Carracci, die eine ab^ 


weichende Ásthetik vertraten (vgl. Moir 1976, S. 24). 


Van Baburens Blatt záhlt zu den ersten Reproduktionsgraphi- 
ken nach Caravaggio überhaupt und ist äußerst selten. Uns sind 
nur zwei weitere Exemplare bekannt (Museum of Fine Arts 
Boston, Inv. Nr. 61.606, British Museum, Inv. Nr. V,9.70). Leben- 
diger, toniger Druck mit feinem Rándchen, teilweise auf die 
Plattenkante beschnitten. Minimale Altersspuren, sonst sehr 
schón und original erhalten. Kleiner Prágestempel unten rechts, 


wohl des Sammlers Chevalier de Damery, Paris (Lugt 2862). 


DIRCK VAN BABUREN 
(Wijk bij Duurstede circa 1592/93 — 1624 Utrecht) 


The Entombment. Etching after Michelangelo Merisi 
da Caravaggio. 27.4 x 21.4 cm. Not in Hollstein. 
Alfred Moir, Caravaggio and bis copyists, New York, 


1976, cat. no. 5, p. 23 f., fig. 74. 


Dirck van Baburen, who together with Gerard van Honthorst 
and Hendrick ter Brugghen was one of the Utrecht Caravaggists, 
made an intensive study of Caravaggio's painting during his 
stay in Rome from 1611 to 1621. Commissioned by the Spanish 
king's envoy in Rome, Pietro Cussida, van Baburen made three 
large-format paintings for his chapel in the church of San Pietro 
in Montorio, including an Entombment as an altarpiece. This 
work was inspired by Caravaggio's Entombment of 1602/03 in the 
Chiesa Nuova, which he reproduced in the present print. 


Van Baburen had not previously worked as an etcher; only 
one other sheet is known and that is the reproduction of the 
Entombment he himself painted for Cussida. The stylistic 
similarities are unmistakable and compelling. Both sheets are 
treated in the same rudimentary, straightforward etching 
technique. The protagonists are also very similar, as can be 
seen from their broad, simplified facial forms and the dramatic 
gestures of their hands. The fact that the only two etchings 
made by Baburen have almost the same format may be an indi 
cation that the artist offered the sheets as companion pieces 

in order to disseminate his own composition of the Entombment 
in print together with that of Caravaggio. In doing so he showed 
himself to be a worthy successor to his great predecessor who 
had died a few years earlier. 


Seventeenth century reproductive prints after Caravaggio are 
few and far between compared to painted copies and variations 
of his works; no more than seven sheets were engraved after him 
by the end of the century. On the one hand, printmaking was 
less suited than painting to imitate the painterly innovations of 
his art and, on the other hand, printmaking in Rome during 
his lifetime was influenced to a greater extent by the Carracci, 


who favoured a different aesthetic (cf. Moir 1976, p. 24). 


One of the very first reproductive works after Caravaggio, van 
Baburen's print is extremely rare. We know of only two other 
impressions (Museum of Fine Arts Boston, inv. no. 61.606, 
British Museum, inv. no. V,9.70). A vivid, tonal impression with 
thread margins, partly trimmed to the platemark. Minor age- 
ing. otherwise in very fine, pristine condition. A small dry-stamp 
at the bottom right, probably of the collector Chevalier de 
Damery, Paris (Lugt 2862). 
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7. PIERRE BREBIETTE 


(um 1598 Mantes - 1650 Paris) 


Selbstbildnis. Radierung. 11,4 x 16,1 cm. Um 1637-38. 
Le Blanc 49; Inventaire du Fonds Francais 215. 


Pierre Brebiette záhlt unstrittig zu den originellsten und begab- 
testen Radierern, die Frankreich während der ersten Hälfte 
des 17. Jahrhunderts hervorgebracht hat. Über Brebiettes kiinst- 
lerische Anfánge ist nur wenig bekannt. Zwischen 1617 und 
1625 lebte und arbeitete der Künstler in Rom, wo er eine enge 
Arbeitsgemeinschaft mit Claude Vignon und dem Verleger 
Francois Langlois, genannt Ciartres, einging. Nach seiner 
Rückkehr nach Frankreich wurde diese Zusammenarbeit 
intensiviert, und es entstand ein umfangreiches druckgraphi- 
sches Œuvre, in dem sich Elemente des Caravaggismus mit 


nordischen Genreelementen verbinden. 


Das anrührende Selbstbildnis besticht durch seinen introspek- 
tiven Charakter und seinen stark emotionalen Gehalt. Der 
Gesichtsausdruck des Künstlers mit den tief liegenden, dunkel 
verschatteten Augen verrät tiefe Trauer. Mit dem Kopf auf 
seine linke Hand gestützt sinniert Brebiette über den Tod seiner 
Frau Louise de Neufgermain, die im Oktober 1637 verstorben 
war. Als Andenken hált er ihr Medaillonportrát in der rechten 
Hand. Sogar die beiden flankierenden Putti strahlen eine tiefe 


Melancholie aus. 


Die kleine Radierung diente als Frontispiz für eine Gesamt 
ausgabe von Brebiettes Radierungen, die der Pariser Verleger 
Augustin Quesnel im Jahre 1638 herausgab und von der ledig: 
lich ein gebundenes Exemplar in der Bibliothèque Nationale 
in Paris bewahrt geblieben ist. Ausgezeichneter Druck, bis auf 
die Plattenkante beschnitten. Minimale Gebrauchsspuren, 
sonst vorzüglich erhalten. 
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PIERRE BREBIETTE 


(circa 1598 Mantes — 1650 Paris) 


Selfportrait. Etching. 11.4 x 16.1 cm. Circa 1637-38. 
Le Blanc 49; Inventaire du Fonds Francais 215. 


Pierre Brebiette, the author of this print, was one of the most 
original and talented etchers in France in the first half of the 
17th century. Knowledge of his artistic beginnings is sparse. 
Between 1617 and 1625 he lived and worked in Rome, where 
he collaborated closely with Claude Vignon and the publisher, 
Francois Langlois, known as Ciartres. He intensified this co 
operation after his return to France, producing an extensive 
corpus of prints in which aspects of Caravaggism blend with 
northern European genre elements. 


The appeal of this touching Selfportrait derives from its intro- 
spective character and strong emotional impact. The artist's 
facial expression with his deep-set, darkly shadowed eyes 
betrays profound sorrow. His head resting on his left hand, 
Brebiette reflects on the death of his wife, Louise de Neuf 
germain, who passed away in October 1637. He holds her 
medallion portrait in his right hand as a memento. Even the 
two putti flanking the portrait exude a deep melancholy. 


The small etching served as the frontispiece for a complete 
edition of Brebiette's etchings issued by the Parisian publisher 
Augustin Quesnel in 1638, of which only one bound copy has 
been preserved in the Bibliotheque Nationale in Paris. A very 
fine impression, trimmed to the platemark. Minimal traces of 
handling, otherwise in excellent condition. 
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8. LAURENT DE LA HYRE 
(1606—1656, Paris) 


Venus und Adonis. Radierung. 18,3 x 24 cm. Um 1630. 
Inventaire du Fonds Francais 25, RobertDumesnil 
25 I (von IT). Wasserzeichen: Fragment. 


Zwar machte sich Laurent de La Hyre in der ersten Hälfte 
des 17. Jahrhunderts in seiner Heimatstadt Paris vor allen Din- 
gen als Maler von religiósen und mythologischen Sujets einen 
Namen, er widmete sich jedoch auch schon früh den druck 
graphischen Techniken und hinterließ ein ausgesuchtes, hoch- 
qualitatives radiertes (Buvre. Nach einem Studium in Fontaine 
bleau besuchte er in Paris einige Zeit das florierende Atelier 
von Georges Lallemand. Zu den frühesten radierten Arbeiten, 
die wáhrend dieser Zeit entstanden, gehórt auch die vorlie- 
gende, intime und anmutige Darstellung. , Vénus a les deux 
bras jetés voluptueusement autur du cou d'Adonis, qui, de la 
main, presse amoureusement la taille de la déesse“ (Robert 
Dumesnil). 


Mit zeichnerischer Verve und Virtuositát hat de La Hyre die 
poetische Szene behandelt. Die verfeinerten, filigranen Schra£ 
furmuster verleihen dem erotisch geladenen Geschehen eine 
wunderbare Leichtigkeit und Transparenz. Nicht zuletzt stei- 
gert auch die noch manieristisch anmutende Eleganz der Figu- 
ren den visuellen Reiz dieses kostbaren, kleinen Blattes. Schon 
zu diesem frühen Zeitpunkt wird so das hohe Talent des jungen 
Künstlers deutlich sichtbar. Ganz ausgezeichneter, harmoni- 
scher Frühdruck mit gleichmäßigem Rand, vor der Adresse von 
Poilly. Vollkommen erhalten. 
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LAURENT DE LA HYRE 
(1606—1656, Paris) 


Venus and Adonis. Etching. 18.3 x 24 cm. Circa 1630. 
Inventaire du Fonds Francais 25, RobertDumesnil 
25 I (of IT). Watermark: Fragment. 


The Parisian-born artist, Laurent de La Hyre, made a name 
for himself in the first half of the 17th century primarily as a 
painter of religious and mythological scenes, although he also 
took an early interest in printmaking and left an exquisite 
oeuvre of high-quality etchings. After studying in Fontainebleau 
he was active for a while in Paris in the flourishing studio run 
by Georges Lallemand. Among the earliest etchings he made 
at this time is this charming, intimate depiction. “Vénus a 
les deux bras jetés voluptueusement autour du cou d'Adonis, 
Qui, de la main, presse amoureusement la taille de la déesse" 
(Robert-Dumesnil). 


De la Hyre has etched the poetic scene with great verve and 
virtuosity. The refined and delicate hatching patterns give 
the erotic encounter a wonderful lightness and transparency. 
Last but not least, the manneristrstyle elegance of the figures 
also enhances the visual appeal of this precious little print. 
The young artist's abundant talent is readily apparent even 
at this early stage. À very fine, harmonious early impression 
with even margins, before the address of Poilly. In pristine 
condition. 
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9. ADRIAEN VAN OSTADE 
(1610—1684, Haarlem) 


Ein spazierendes Bauernpaar. Feder in Braun, braun 
laviert, die Rückseite zwecks Übertragung gerótelt. 
7X 5,6 cm. Links unten monogrammiert (stark ver- 
blasst). Bernhard Schnackenburg, Adriaen van Ostade, 
Isack van Ostade: Zeichnungen und Aquarelle, Hamburg 
1981, Band I, S. 46; Ausstellungskatalog Kinder, Kerle, 
Charaktere. Das druckgraphische Werk Adriaen van 
Ostades, hrsg. von Hans-Christoph Erling, Kunsthalle 
Bremen, 2016, Kat. Nr. 24, mit Abb. auf S. 161. 


Die flott notierte Zeichnung diente als Vorlage für eine Radie- 
rung Ostades mit dem gleichen Sujet (Hollstein 24), deren 
Datierung nicht eindeutig ist. Godefroy hat das Blatt um 1638 
datiert, eine spátere Entstehungszeit zwischen 1647 und 1652 
erscheint jedoch wahrscheinlicher. Die kleine Zeichnung ist 
bildmäßig mit einer Einfassungslinie in brauner Feder verse 
hen und rückseitig zwecks Übertragung auf die Kupferplatte 
gerótelt. Die souveráne, flüssige und treffsichere Ausführung 
auf kleinstem Format spricht mit großer Sicherheit für die 
Autorschaft Ostades. Susan Anderson merkt an: „Quick lines 
and dots to delineate facial features is common for Adriaens 
drawing style, especially in the 1650's* (siehe L. J. Slatkes, 
»Preparatory Drawings for Prints by Adriaen van Ostade", in: 
Drawings Defined, hg. W. Strauss, T. Felker, New York 1987, 
$. 229-231). 


Provenienz: Sammlung W. Pitcairn Knowles (Lugt 2643); 
Robert P. Roupell, London 1887; Parke Bernet Galleries, New 
York, 15. April 1953; Dr. William Suida, Wien und New York; 
Privatsammlung, Connecticut, USA. 


Es liegt bei die Radierung im frühesten Druckzustand und in 
einem superben Abzug; mit feinem Plattenton und gratigen 
Plattenrándern; vor der verstárkten Einfassungslinie, vor den 
runden Plattenecken und vor den Überarbeitungen. Das von 
Godefroy und Hollstein verzeichnete Exemplar, von Godefroy 
als RR (trés rare) bezeichnet. Godefroy 24 I (von IV); David- 
sohn 24 I (von IV); Hollstein (Boon-Verbeek) 24 I (von IV). 
Provenienz: J. B. de Graaf (1742-1804, Amsterdam); Comte 

A. B. Lobanof£ Rostovsky, St. Petersburg (Lugt 2005); Auk 
tion Amsler & Ruthardt, Berlin, 26. April 1881, Nr. 395; F. von 
Hagens, Dresden (Lugt 10523); Auktion C. G. Boerner, Leip- 
zig, 2.—3. Mai 1927, Nr. 411; Auktion C. G. Boerner, Leipzig, 

1. Dezember 1937, Nr. 293; Auktion Klipstein & Kornfeld, Bern, 
23. Mai 1962, Nr. 253; M. E. Trautscholdt, Düsseldorf; L. A. 
Kolker, Scarsdale; Dr. Karl Herweg, Recklinghausen (Lugt 
3974); Auktion Sotheby's London, 4. Dezember 2003, Nr. 56: 
Kunsthandlung Helmuth H. Rumbler, Frankfurt; Privatbesitz. 
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ADRIAEN VAN OSTADE 
(1610-1684, Haarlem) 


A Strolling Peasant Couple. Pen and brown ink, brown 
wash, the reverse reddened for transfer. 7 x 5.6 cm. 
Monogrammed at the bottom left (heavily faded). 
Bernhard Schnackenburg, Adriaen van Ostade, Isack 
van Ostade: Zeichnungen und Aquarelle, Hamburg 
1981, Volume I, p. 46; Exhibition catalogue Kinder, 
Kerle, Charaktere. Das druckgraphische Werk Adriaen van 
Ostades, ed. by Hans-Christoph Erling, Kunsthalle 
Bremen, 2016, cat. no. 24, with fig. on p. 161. 


This hastily dashed off drawing served as the design for an 
etching by Ostade on the same subject (Hollstein 24), the dating 
of which is not clear. While Godefroy dates the sheet to around 
1638, it is more likely that the work arose at a later date between 
1647 and 1652. The small drawing has a framing line in pen and 
brown ink, which gives it a painterly quality, and is reddened 
on the reverse for transfer to the plate. The confident, fluid and 
accurate execution in a very small format is a clear indication 
that the work is by Ostade. Susan Anderson notes that the 

use of “quick lines and dots to delineate facial features is com- 


DES 


mon for Adriaen's drawing style, especially in the 1650's" (see 
L. J. Slatkes, “Preparatory Drawings for Prints by Adriaen van 
Ostade", in Drawings Defined, ed. W. Strauss, T. Felker, New 


York 1987, pp. 229-231). 


Provenance: W. Pitcairn Knowles Collection (Lugt 2643); 
Robert P. Roupell, London 1887; Parke Bernet Galleries, New 
York, 15 April 1953; Dr. William Suida, Vienna and New York; 
private collection, Connecticut, USA. 


The etching is available in a superb impression of the earliest 
state; with fine plate tone and inky platemarks; before the 
heightened framing line, before the round plate corners and 
before the revisions. The impression recorded by Godefroy and 
Hollstein is described by Godefroy as RR (très rare). Gode- 
froy 24 I (of IV); Davidsohn 24 I (of IV); Hollstein (Boon- 
Verbeek) 24 I (of IV). Provenance: J. B. de Graaf (1742-1804, 
Amsterdam); Comte A. B. Lobanoff-Rostovsky, St. Petersburg 
(Lugt 2005); Auction Amsler & Ruthardt, Berlin, 26 April 1881, 
no. 395; F. von Hagens, Dresden (Lugt 10523); Auction C. G. 
Boerner, Leipzig, 2/3 May 1927, no. 411; Auction C. G. Boerner, 
Leipzig, 1 December 1937, no. 293; auction Klipstein & Korn- 
feld, Bern, 23 May 1962, no. 253; M. E. Trautscholdt, Düssel- 
dorf; L. A. Kolker, Scarsdale; Dr. Karl Herweg, Recklinghau- 
sen (Lugt 3974); auction Sotheby's London, 4 December 2003, 
no. 56: Kunsthandlung Helmuth H. Rumbler, Frankfurt; 


private collection. 
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IO. MAGDALENA DE PASSE 
(1600 Kóln — vor 1640 Utrecht) 


Vier Landschaften mit Szenen aus der Geschichte des 
Propheten Elia. 4 Kupferstiche nach Roelant Saverij 
und Adam Willaerts. Je ca. 20,4 x 26,2 cm. Franken 
1274-1277; Hollstein 18-21. Wasserzeichen: Großes 
gekröntes Wappen. 


Magdalena de Passe gehört mit Geertruyt Roghman und Anna 
Maria de Koker zu den wenigen graphischen Künstlerinnen, 
die im 17. Jahrhundert in Holland tätig gewesen sind. Sie wurde 
1600 in Köln geboren und gemeinsam mit ihren drei Brüdern 
in der Werkstatt ihres Vaters Crispijn des Älteren (um 1565- 
1637) ausgebildet. Im Jahre 1612 übersiedelte die Familie nach 
Utrecht, weil der Vater in Köln als mennonitischer Taufgesinn- 
ter der Häresie verdächtig war. Bereits ein Jahr später erwarb 
Crispijn d. Ä. in Utrecht als Kupferstecher das Bürgerrecht. 
Der Familienbetrieb de Passe entwickelte eine bemerkenswerte 
Produktivität — das druckgraphische Œuvre umfasst über 1300 
Einzelblätter und 49 illustrierte Werke - und Magdalena war 
in dieses familiäre Geflecht künstlerischer Tätigkeit eingebun- 
den. Ihr Œuvre ist im Vergleich zu jenem der Brüder Crispijn 
des Jüngeren, Simon und Willem jedoch klein und zählt einige 
Porträtstiche und religiöse Darstellungen sowie mehrere Land- 
schaften nach Adam Elsheimer, Jacob Pynas, Paulus Bril u.a. 


Die vorliegende Folge mit Szenen aus der Geschichte des Pro- 
pheten Elia kommt vollständig nur selten vor. Sie ist in der 
die PasseWerkstatt kennzeichnenden, detaillierten und tech. 
nisch verfeinerten Kupferstichtechnik ausgeführt. Die Land- 
schaften sind mit einem lebhaften Sinn für die Vielfalt von 
Terrain und Vegetation und einer großen Sensibilität für die 
Wechselhaftigkeit der Naturerscheinungen und der Atmo- 
sphäre behandelt — man beachte den dramatisch bewölkten 
Himmel und die ungestüme Gewalt der heranrollenden Wel- 
len auf dem letzten Blatt der Folge. Das biblische Element 
spielt eine völlig untergeordnete Rolle. Der Prophet Elia ist 
lediglich eine reine Staffagefigur in der Weite der andächtig 
geschilderten Landschaften. Auf der Darstellung mit dem 
Walfischfang verdrángt die genrehaft detailliert vorgetragene 
Schilderung des Geschehens den religiósen Inhalt endgültig. 
Der Prophet steht auf einer Anhóhe rechts im Vordergrund 


und betrachtet das emsige Treiben der Fischer. 
Ganz ausgezeichnete, gegensatzreiche und scharfe Drucke mit 


breitem, gleichmäßigem Rand um die Plattenkante. Minimale 


Altersspuren, sonst vorzüglich erhalten. 
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MAGDALENA DE PASSE 
(1600 Cologne — before 1640 Utrecht) 


Four landscapes with scenes from the story of Elijah. 

4 engravings after Roelant Saverij and Adam Willaerts. 
Each ca. 20.4 x 26.2 cm. Franken 1274-1277, Holl 
stein 18-21. Watermark: Large crowned coat of arms. 


Together with Geertruyt Roghman and Anna Maria de Koker, 
Magdalena de Passe was one of the few female graphic artists 
working in the Netherlands in the seventeenth century. Born 
in 1600 in Cologne, she was trained with her three brothers in 
the workshop of her father, Crispijn the Elder (ca. 1565-1637). 
In 1612 the family moved to Utrecht; as a Mennonite, Crispijn 
was considered a heretic in Cologne. A year later he had already 
obtained citizenship in Utrecht as a printmaker. The family 
business evidently became very productive; more than thirteen 
hundred single sheets and forty-nine illustrated works emerged 
from its workshop. Magdalena was entirely integrated in this 
world. Compared to those of her brothers Crispijn the Younger, 
Simon, and Willem, however, Magdalena's printed oeuvre is 
small and consists of a few portrait prints and religious images 
as well as landscapes after Adam Elsheimer, Jacob Pynas, 
Paulus Bril, and others. 


The present group of scenes from the story of Elijah is rarely 
found in a complete set. The images are executed in the detailed 
and refined manner characteristic of the de Passe-workshop. 
The landscapes show a great diversity of natural subjects and 
vegetation, as well as changes in weather and atmosphere, most 
notably in the last sheet of the series in which the artist depicts 
a dramatically clouded sky and suggests the force of the on- 
coming waves. The biblical element plays a subordinate role 
here. The prophet Elijah is no more than a mere staffage figure 
in the wide landscape. On the sheet showing the whalers, 

the genrelike rendering of the action displaces the religious 
content entirely. The prophet stands on a little hill in the right 


foreground and watches the busy activities of the fishermen. 


Very fine, contrasting, and sharp impressions with wide, even 
margins around the platemark. Minor ageing, otherwise in 


perfect condition. 
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II. WILLEM DE PASSE 
(1598 Kóln — um 1637 London) 


Die Fünf Sinne. 5 Kupferstiche nach Crispijn de 
Passe d. A. Je ca. 22 x 16,5 cm. Franken 1119-1123, 
Hollstein 28-30, 31 II, 32 I (von IT). 


Der in Kóln geborene Kupferstecher Willem de Passe war der 
dritte Sohn von Crispijn de Passe d. Á. und dessen Schüler. 
Willem übersiedelte kurz vor 1620 nach London, wo er bis zu 
seinem Tode im Jahre 1637 leben und arbeiten sollte. 


Die vorliegende, sehr seltene Folge entstand nach Inventionen 
des Vaters und zeichnet sich durch ihre Vielzahl an originellen, 
humorvollen und feinsinnig beobachteten ikonographischen 
Details aus. Die technisch hochentwickelte, detaillierte Kupfer 
stichtechnik entspricht ganz der Tradition der Passe Werkstatt. 
Von großer Anmut ist die Darstellung des Geruchssinnes, in 
der ein Kavalier einer prunkvoll gekleideten Dame aus einem 
prall gefüllten Blumenkorb eine Rose reicht. Ungewóhnlich 
freizügig dagegen ist die Ikonographie des Tactus, wo ein stürmi- 
scher Verehrer den Busen seiner Angebeteten berührt, wäh- 
rend Amor von einer Taube gepikst wird. Die einzelnen Dar 
stellungen, die stets Paare bei unterschiedlichen Aktivitáten 
zeigen, sind auch als Allegorien der ehelichen Harmonie zu 
deuten. Prachtvolle, scharfe und harmonische Drucke, bis auf 
die Einfassungslinie beschnitten bzw. mit feinem Rándchen 
um diese. Hollstein 35 vor der Lóschung des Künstlernamens. 
Hollstein 28 mit einer zeitgenóssischen Korrektur des Wortes 
Visus in schwarzer Feder. Vorzüglich erhalten. Mit dem Doublet- 
tenstempel des Museum Ulm (nicht bei Lugt). 


Jubii "valet atgue auditu 
Et meet dollar. "vocibus 
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WILLEM DE PASSE 
(1598 Cologne — circa 1637 London) 


The Five Senses. Five engravings after Crispijn de 
Passe the Elder. Each approx. 22 x 16.5 cm. Franken 
1119-1123, Hollstein 28-30, 31 II, 32 I (of IT). 


The Cologne-born engraver, Willem de Passe, was the third 
son of Crispijn de Passe the Elder and one of his pupils. Shortly 
before 1620 Willem moved to London, where he was to live 
and work until his death in 1637. 


The present very rare series, which he made after inventions 
by his father, is distinguished by a multitude of original, humo- 
rous and subtly observed iconographical details. The highly 
sophisticated, detailed engraving technique is entirely in keep 
ing with the tradition of the Passe studio. The depiction of 
Odor, in which a cavalier hands a rose from a bulging flower bas- 
ket to a splendidly dressed lady, is extremely graceful. Unusually 
risqué is the iconography of Tactus, in which a passionate suitor 
fondles the bosom of his beloved, while Cupid is pricked by a 
dove. The individual depictions, in which couples are shown 
engaging in various activities, can also be interpreted as alle- 
gories of marital harmony. Superb, crisp and harmonious impres- 
sions, trimmed to the framing line or with thread margins 
surrounding it. Hollstein 35 before the deletion of the artist's 
name. Hollstein 28 with a contemporary correction of the word 
Visus in pen and black ink. In excellent condition. With the 
duplicate stamp of Ulm Museum (not in Lugt). 
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I2. GIOVANNI ANDREA 
PODESTA 


(Genua ca. 1615 - Rom 1674) 


Die Allegorie der Künste. Radierung. 26,2 x 38,8 cm. 
1640. Bartsch s, TIB (Commentary) .005 Sr (von S4). 
Kat. Italian Etchers of tbe Renaissance and Baroque, 
hrsg. von S. W. Reed und R. Wallace, Museum of 
Fine Arts, Boston 1989, Kat. Nr. 136, S. 260f. 


Wenig ist überliefert über Leben und Werk des Genueser Malers 
und Radierers Giovanni Andrea Podesta. Er lernte zunáchst 
in seiner Heimatstadt bei Andrea de‘ Ferrari und Domenico 
Fiasella und ging um 1630 nach Rom. Hier bewegte er sich im 
Kreis um Cassiano dal Pozzo, dem er ein Blatt widmete, und 
wirkte als Radierer und Maler in der Nachfolge Tizians und 
Poussins. 1650 wurde er in die Accademia di San Luca aufgenom- 
men und arbeitete 1661 an der Inventarisierung der Gemálde- 
sammlung Kardinal Mazarins mit. Podestàs druckgraphisches 
Werk umfasst sieben eindeutig zugeschriebene Radierungen, 
davon drei nach Tizian und vier nach eigenen Entwürfen, alle 
zeigen Putti, in bacchantischen Szenen oder Allegorien. 


In der Guido Reni gewidmeten, komplexen und gleichzeitig 
von Heiterkeit getragenen Darstellung entsteht im linken Bild- 
teil ein allegorisches Gemiilde auf Liebe und Freundschaft. 
Der Maler ist ein Cupido mit Pinsel und Palette, begleitet 
von einem schreibenden und einem musizierenden Putto. Die 
Künste werden von Liebe und Freundschaft inspiriert, wáh- 
rend im Stundenglas auf dem Kopf des mittig Schreitenden die 
Zeit verrinnt und überleitet nach rechts, wo weitere Putti mit 
Todessymbolen spielen: einer umgedrehten Fackel, einem 
Totenkopf und einer Urne. Oben brennt Phoenix in den Strah- 
len der Sonne. Unter diesem Sinnbild der Unsterblichkeit ver- 
streut der pustende Wind laut Bildunterschrift Heldenasche aus 
der lorbeerbekriinzten Urne. So kann die Darstellung als Alle 


gorie der Verewigung im künstlerischen Ruhm gelesen werden. 


Im bewegten und verfeinerten Radierduktus Podestàs ausge- 
führt, besticht das seltene Blatt durch seinen Detailreichtum 
und Originalitát der Erfindung. Prachtvoller, gegensatzreicher 
Frühdruck, vor der Ánderung der Verlegeradresse. Mit feinem 
Rändchen um die Plattenkante, links bis auf diese beschnit- 
ten. Leichte Alters; und Gebrauchsspuren, sonst in tadelloser 


und originaler Erhaltung. 
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GIOVANNI ANDREA 
PODESTA 


(Genoa circa 1615 — Rome 1674) 


Allegory of tbe Arts. Etching. 26.2 x 38.8 cm. 1640. 
Bartsch s, TIB (Commentary) .005 Sr (of $4). Cata 
logue Italian Etchers of the Renaissance and Baroque, 
edited by S. W. Reed and R. Wallace, Museum of 
Fine Arts, Boston 1989, cat. no. 136, p. 260f. 


Little is known about the life and work of the painter and etcher, 
Giovanni Andrea Podestà. Having studied under Andrea de’ 
Ferrari and Domenico Fiasella in his native Genoa, he went to 
Rome around 1630. There he belonged to the circle around 
Cassiano dal Pozzo, to whom he dedicated a print, and worked 
as an etcher and painter in the tradition of Titian and Poussin. 
In 1650 he was admitted to the Accademia di San Luca and in 
1661 collaborated on the inventory of Cardinal Mazarin's col- 
lection of paintings. Podestà's printed oeuvre comprises seven 
definitively attributed etchings, three after Titian and four 
after his own designs, all showing putti in bacchanalian scenes 
or allegories. 


The present elaborate, lighthearted scene dedicated to Guido 
Reni includes an allegorical painting of love and friendship 
that is in the making on the left of the picture. The artist is a 
Cupid with brush and palette, who is accompanied by a writing 
and a musicmaking cherub respectively. The arts are inspired 
by love and friendship. All the while, however, time slips by 

in the hourglass on the head of the putto in the middle, a theme 
which is taken up further to the right, where other putti play 
with symbols of death: an upturned torch, a skull and an urn. 
High above the cherubs Phoenix burns in the rays of the sun. 
Below this symbol of immortality, the caption says, the wind's 
breath scatters the ashes from a hero's laurelwreathed urn. The 
scene can thus be construed as an allegory of immortalisation 


in artistic glory. 


Executed in Podesta’s animated and refined etching style, this 
rare sheet is remarkable for its rich detail and original inven- 
tion. A superb, contrasting early impression, before the change 
ofthe publisher's address. With thread margins around the 
platemark, to which it is trimmed on the left. Minor ageing 
and slight handling traces, otherwise in immaculate, pristine 


condition. 
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I3. CESARE ROSSETTI 
(1565-1644, Rom) 


Ein antiker Krieger im Gespräch mit einer Wahrsagerin. 
Rötelzeichnung, Einfassungslinie in brauner Feder. 
24,8 x 18,2 cm. Verso in brauner Feder alt bezeichnet: 
„Josepino“. 


Der römische Maler Cesare Rossetti war ein Intimus und Mit 
arbeiter Giuseppe Cesaris, genannt Cavalier d'Arpino. Das 
enge Verháltnis zu diesem dürfte dazu beigetragen haben, dass 
Giovanni Baglione die Biographie des Künstlers in seine 1642 
veróffentlichten Vite aufnahm. Rossetti assistierte Cavalier 
d'Arpino bei mehreren prestigetráchtigen Auftrágen, darunter 
den Freskenzyklen für S. Prassede, S. Giovanni in Laterano 
und im Konservatorenpalast. Ab 1593 gehórte der Künstler der 
Accademia di San Luca an, 1606 wurde er zum Mitglied der 
Congregazione Virtuosi al Pantbeon ernannt. 


Das zeichnerische Werk Rossettis war bisher nur wenig er- 
forscht. Marco Simone Bolzoni gebührt das Verdienst in einem 
2013 veróffentlichten Aufsatz in der Zeitschrift Storia dell'Arte 
wesentlich zum besseren Verstándnis des Zeichenstils Rossettis 
beigetragen zu haben („Cesare Rossetti „amico“ del Cavalier 
d'Arpino: un nuovo dipinto e alcune note sull'opera grafica", 
in: Storia dell'Arte 136, 2013, n. 36, S. 46-64). Im kleinen zeich- 
nerischen Oeuvre sind Federzeichnungen in der Mehrzahl, 
Rótelzeichnungen dagegen sind weitaus seltener; ein Blatt in 
dieser Technik befindet sich im British Museum in London. 
Die vorliegende Zeichnung ist eine wichtige Bereicherung des 
bisher bekannten Œuvres. 

Wir danken Nicolas Schwed und Marco Simone Bolzoni für 
die Bestátigung der Autorschaft Rossettis. 


CESARE ROSSETTI 
(1565-1644, Rome) 


An Ancient Warrior Talks to a Fortune Teller. Red chalk 
drawing, framing line in pen and brown ink. 24.8 x 
18.2 cm. "Josepino" inscribed verso in an old hand in 
pen and brown ink. 


The Roman painter, Cesare Rossetti, was an intimate asso- 
ciate of Giuseppe Cesari, known as Cavalier d'Arpino, and one 
of his close collaborators. His relationship with the latter may 
well have contributed to Giovanni Baglione's inclusion of the 
artist's biography in his Vite, published in 1642. Rossetti assisted 
Cavalier d'Arpino on several prestigious commissions, includ- 
ing the fresco cycles for S. Prassede, S. Giovanni in Laterano 
and the Conservatorial Palace. From 1593 the artist belonged 
to the Accademia di San Luca, and in 1606 he was appointed a 
member of the Congregazione Virtuosi al Pantheon. 


Rossetti's work as a draughtsman has been little researched 
until now. Marco Simone Bolzoni, in an essay published in 2013 
in the journal Storia dell Arte, deserves credit for having con- 
tributed significantly to a better understanding of Rossetti's 
drawing style (“Cesare Rossetti "amico" del Cavalier d'Arpino: 
un nuovo dipinto e alcune note sull'opera grafica", in: Storia 
dell'Arte 136, 2013, no. 36, pp. 46-64). The artist's modest oeuvre 
of drawings consists for the most part of pen drawings, his red 
chalk drawings being much rarer. A drawing in this technique 
is kept in the British Museum in London. The present drawing 
is a valuable addition to the oeuvre known to date. 

We wish to thank Nicolas Schwed and Marco Simone Bolzoni 
for confirming Rossetti's authorship. 
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I4. GIOVANNI BATTISTA 
VANNI 


(1599 Florenz — 1660 Pistoia) 


Studienblatt mit dem Kopf des bl. Franz von Assisi und 
Detailstudien von Auge und Obr. Rótelzeichnung. 19,2 x 
13,2 cm. In der rechten unteren Ecke in brauner 
Feder bezeichnet: ,G. B. Vanni“. 


Das meisterhaft und sehr konzentriert ausgeführte Studien- 
blatt zeugt auf anschauliche Weise von der hohen Zeichenkultur 
in Florenz während des frühen Seicento. Das Antlitz des Heili- 
gen und die Detailstudien von Auge und Ohr sind gestochen 
scharf, souverán und mit fast traumwandlerischer Sicherheit 
charakterisiert. Die Zeichnung stammt aus einem kleinen Skiz- 
zenbuch mit einundvierzig Studien identischen Formats, das 
im Gabinetto delle Stampe der Uffizi in Florenz aufbewahrt 
wird (Inv. Nr. 1087087748). 


Der Maler und Radierer Giovanni Battista Vanni war ein 
Schüler von Aurelio Lomi und trat anschließend der Werkstatt 
von Jacopo da Empoli bei. 1618 wurde Vanni als Mitglied der 
Accademia delle Arti e del Disegno in Florenz aufgenommen. Mit 
großer Wahrscheinlichkeit war der Künstler zu diesem Zeit 
punkt bereits Mitarbeiter von Cristofano Allori. Obwohl Florenz 
der Lebensmittelpunkt Vannis blieb, was durch viele Auftrags: 
arbeiten für lokale Kirchen dokumentiert wird, hielt der Kiinst- 
ler sich zeitweilig auch in Rom, Parma, Venedig, Ferrara und 
Ravenna auf. Im Jahre 1660 war Vanni in Pistoia tátig, wo er 
Fresken im Kloster Monte Oliveto ausführte. Am 27. Juli des 
gleichen Jahres verstarb Vanni wiihrend der Arbeit an diesem 
Zyklus. 
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GIOVANNI BATTISTA 
VANNI 


(1599 Florence - 1660 Pistoia) 


Study sheet with tbe bead of St. Francis of Assisi and detail 
studies of an eye and an ear. Red chalk drawing. 19.2 x 
13.2 cm. *G. B. Vanni" inscribed in pen and brown 
ink in the bottom righthand corner. 


This study sheet, which has been executed with great con 
centration and consummate skill, is a vivid testimony to the 
advanced level of draughtsmanship to be found in Florence 
during the early Seicento. The saint's face and the detail studies 
of the eye and ear are rendered with incisive clarity, supreme 
confidence and with almost instinctive precision. The drawing 
comes from a small sketchbook with forty-one studies in an 
identical format which is now in the Gabinetto delle Stampe of 
the Uffizi in Florence (inv. no. 108708748). 


The painter and etcher, Giovanni Battista Vanni, studied under 
Aurelio Lomi and subsequently worked in the studio run by 
Jacopo da Empoli. He was made a member of the Accademia 
delle Arti e del Disegno in Florence in 1618, by which time he was 
probably already collaborating with Cristofano Allori. Although 
Florence remained the focal point of his life, as is documented 
by the many commissions he carried out for local churches, he 
also spent time in Rome, Parma, Venice, Ferrara and Ravenna. 
In 1660, Vanni was active in Pistoia, where he executed frescoes 
in the monastery of Monte Oliveto. It was while he was working 
on this cycle that he died on 27 July of the same year. 





IS. JAN WORST 
(tátig um 1645-1660) 


Die Ruinen des Nymphäums auf dem Esquilin. Pinsel 
zeichnung mit grauer Lavierung úber schwarzer 
Kreide. 20,1 x 26,6 cm. Schatborn 2020, Kat. Nr. s. 


Jan Worst, dessen Lebensdaten sich vor allem aus seinen Wer 
ken erschließen, war wahrscheinlich ein Schüler Jan Asselijns, 
der seinerseits unter dem zeichnerischen Einfluss des Pieter 
van Laer stand. Um 1650 hielt sich Worst in Italien auf, von 
1655 bis 1656 in Frankreich — hier in stilistisch enger Bezie- 
hung zu Frederik de Moucheron - und ab 1656 erneut in den 
Niederlanden. 


Unser Blatt wurde in das kürzlich von Peter Schatborn erstellte 
Verzeichnis der Zeichnungen Jan Worsts aufgenommen (Peter 
Schatborn, „Drawings by Jan Worst“, in: Master Drawings, 

Vol. LVIII (2020), Nr. 1, New York, S. 29-78, Kat. Nr. s, S. 38 £). 
Die durch ihre Schlichtheit bestechende, zweifellos nach der 
Natur notierte Zeichnung ist in einer souveránen Pinseltechnik 
behandelt, wie diese für zahlreiche niederlándische Italianisan- 
ten charakteristisch ist. Diese gewisse Gleichfórmigkeit er- 
schwert háufig die Zuschreibung an individuelle, damals in 
Rom arbeitende Künstler. Vor dem gleifenden Gegenlicht hat 
Worst die verschattete Seite der von Stráuchern bewachsenen 
Ruine mit kráftigen, effektvollen Lavierungen herausgearbeitet. 
Aus der Sammlung Q. van Regteren Altena (Lugt 4617). 
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JAN WORST 


(active around 1645 to 1660) 


The Ruins of the Nymphaeum on tbe Esquiline Hill. 
Point of brush with grey wash over black chalk. 20.1 x 
26.6 cm. Schatborn 2020, cat. no. s. 


Jan Worst, whose biographical data can be deduced mainly from 
his works, was probably a pupil ofJan Asselijn, who in turn 
was influenced by the draughtsman Pieter van Laer. Worst was 
in Italy around 1650, in France in 1655/56 — his work at this 
stage being similar in style to that of Frederik de Moucheron — 
and back in the Netherlands in 1656. 


The present sheet was included in the catalogue of Jan Worst's 
drawings recently compiled by Peter Schatborn (Peter Schat 
born, “Drawings by Jan Worst”, in: Master Drawings, vol. LVIII 
(2020), no. 1, New York, pp. 29-78, cat. no. s, p. 38 £). The draw 
ing, which is captivating in its simplicity and undoubtedly made 
after nature, has been executed in a sovereign brush technique 
that is characteristic of many Dutch Italianates. A certain 
uniformity in this respect often complicates an attribution to 
individual artists working in Rome at the time. Worst has used 
vigorous, effective washes to contrast the shaded side of the 
overgrown ruin with the glaring backlight. From the collection 
of Q. van Regteren Altena (Lugt 4617). 
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18. Jahrhundert 


I6. COMTE DE CAYLUS 
ANNE-CLAUDE-PHILIPPE 
DE TUBIERES 


(1692-1765, Paris) 


und Étienne Fessard (1714-1777, Paris). Le Triomphe 
de Amphitrite. Radierung mit Grabstichel nach Edme 
Bouchardon. 40,3 x 58,3 cm. Inventaire du Fonds 
Francais (Fessard) 18. Ausstellungskatalog Edme Bou- 
chardon (1698-1762): une idée du beau, hrsg. von Anne- 
Lise Desmas, Edouard Kopp u.a., Paris 2016, S. 300. 


Anne Claude Philippe de Tubières, Comte de Caylus war 
Antiquar, Schriftsteller, Sammler und Radierer und seit 1731 
als amateur Mitglied der Académie royale de Peinture et de 
Sculpture. Die Adresse erwähnt, dass die Radierung durch 
den Pariser Kupferstecher und Verleger Étienne Fessard mit 
dem Grabstichel überarbeitet und herausgegeben wurde. 
Edme Bouchardon gilt heute als einer der vielseitigsten und 
kreativsten franzósischen Künstler des 18. Jahrhunderts und 
vor allem als bedeutender Wegbereiter des Neoklassizismus. 
Ausgebildet beim Bildhauer Guillaume Coustou d. J. gewann 
Bouchardon im Jahr 1722 den begehrten Prix de Rome und 
verbrachte die folgenden zehn Jahre in der Ewigen Stadt, wo 
er sich hauptsächlich der Anfertigung von Porträtbüsten und 
Marmorrepliken antiker Statuen widmete. Zurück in Paris 
wurde er Mitglied der Académie royale und zudem zum Hof 
bildhauer Ludwigs XV. ernannt. Neben seiner Tátigkeit als 
Bildhauer war Bouchardon jedoch auch ein brillanter Zeich- 
ner, der Entwürfe für diverse Arten von Kunstwerken lieferte, 
darunter Medaillen, Grabmälder sowie Druckgraphiken. 


Edme Bouchardons Triumph der Amphitrite entstand als Gegen- 
stück zu seinem Triumph des Bacchus (Kat. Paris 2016, Nr. 183). 
Beide Blátter wurden von Caylus und Fessard gestochen und 
gehören zu den vier größten Drucken nach Zeichnungen Bou 
chardons. Die imposante Komposition zeigt Amphitrite, die 
neben Poseidon auf einer monumentalen, von zwei Hippokam- 
pen gezogenen Muschelschale das Meer durchquert. Nach 
ihrer vorausgegangenen Flucht vor dem Drángen des verliebten 
Poseidon hat ein Delphin des Meeresgottes sie aufgespürt und 
überzeugt, Poseidon zu erhóren. Begleitet von einem malerischen 
Gefolge von Nereiden, Tritonen und Meerestieren erwiichst in 
einer kompositorischen Rocaille die Hauptgruppe mit der jugend- 
lichen Amphitrite, die ehrfurchtsvoll zu Poseidon emporblickt. 


Die Szenerie ist ganz im Sinne des Rokoko von einer ungeheu- 
ren, leichtfüssigen inneren Dynamik erfüllt. Meisterhaft ist das 
Wogen der Wellen charakterisiert. Organische Formen ver 
schmelzen mit den Gestalten der Gótter und Fabelwesen und 
bilden eine Synthese von größter Originalität. Ganz ausge- 
zeichneter, scharfer Druck mit Rand, oben auf die Plattenkante 
beschnitten. Unauffillige, gegláttete Mittelfalte, geringfügige 


Gebrauchsspuren, ansonsten vorzüglich erhalten. 
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COMTE DE CAYLUS 
ANNE-CLAUDE-PHILIPPE 
DE TUBIERES 


(1692-1765, Paris) 


and Étienne Fessard (1714-1777, Paris). Le Triomphe 
d'Ampbitrite. Etching with burin after Edme Bouchar 
don. 40.3 x 58.3 cm. Inventaire du Fonds Francais 
(Fessard) 18; Exhibition catalogue Edme Bouchardon 
(1698-1762): une idée du beau, edited by Anne-Lise 
Desmas, Edouard Kopp et al., Paris 2016, p. 300. 


Anne-Claude-Philippe de Tubières, Comte de Caylus was an 
antiquarian bookseller, writer, collector and etcher who in 1731 
was accorded the status of an amateur member of the Académie 
Royale de Peinture et de Sculpture. The address states that the 
etching was reworked with a burin and issued by the Parisian 
engraver and publisher, Étienne Fessard. Edme Bouchardon 
is now regarded as one of the most creative and versatile 18th 
century French artists and above all as an outstanding fore 
runner of Neoclassicism. Trained by the sculptor, Guillaume 
Coustou the Younger, Bouchardon was awarded the coveted 
Prix de Rome in 1722 and spent the next ten years in the Eternal 
City, where he devoted most of his time to producing portrait 
busts and marble replicas of ancient statues. Having returned 
to Paris, he was made a member of the Académie royale and was 
also appointed court sculptor to Louis XV. In addition to his 
activities as a sculptor Bouchardon was a brilliant draughtsman 
who supplied designs for various kinds of artwork, including 
medals, gravestones and prints. 


Edme Bouchardon's Triumph of Ampbitrite is a pendant to his 
Triumph of Bacchus (cat. Paris 2016, no. 183). Both works were 
engraved by Caylus and Fessard and are among the four largest 
prints after drawings by Bouchardon. This imposing compo- 
sition shows Amphitrite next to Poseidon traversing the sea in 
a monumental shell drawn by two sea horses. After her flight 
to escape the advances of the enamoured Poseidon, Amphitrite 
was found by one of the sea god's dolphins and persuaded to 
yield to Poseidon. Accompanied by a picturesque escort of 
Nereids, Tritons and sea creatures, the main protagonists with 
the young Amphitrite, who looks reverently up at Poseidon, 


are grouped together in a compositional rocaille. 


The scene is imbued with an extremely dynamic inner agility 
that is very much in the Rococo spirit. The lapping waves are 
rendered with consummate skill. Organic forms blend with 
the figures of the gods and mythical figures to produce a syn- 
thesis of outstanding originality. A very fine, crisp impression 
with margins, trimmed to the platemark at the top. Unobtrusive 
smoothed central fold, minor traces of handling, otherwise in 


excellent condition. 





I7. PIERRE CHASSELAT 
(1753-1814, Paris) 


Brustbildnis einer jungen Frau, den Blick aufwárts 
gerichtet. Zeichnung aux trois crayons, weiß gehóht. 
11,8 x 11,8 cm. Signiert: ,P.re Chasselat". 


Der Miniaturmaler Pierre Chasselat war ein Schüler von Joseph- 
Marie Vien. Der Künstler stellte im Pariser Salon Genre und 
Bildnisminiaturen aus und trug den wohlklingenden Titel 
peintre en miniature des Mesdames de France. Chasselats Portráts 
zeichnen sich durch ihre große technische Virtuositát und ihre 
subtile Anwendung der mehrfarbigen Kreidetechnik aus. Auf 
kleinstem Format gelingt dem Künstler ein Höchstmaß an 
bildmäßiger Präsenz und feinsinniger Charakterisierung. Diese 
anmutigen Frauen gehóren noch ganz dem Zeitgeschmack des 
Ancien régime an. 


Die hübsche junge Frau blickt gedankenverloren, etwas ver- 
tráumt aufwárts. Meisterhaft ist das sehr lebendig anmutende 
Inkarnat wiedergegeben. Subtile Weißhöhungen verstärken 
den Eindruck der sanften, warm pulsierenden Haut, wiihrend 
feinste Punktierungen eine differenzierte Helldunkelwirkung 
erzeugen. Ebenso konzentriert ist das volle, üppige Haar, das 
zu einer kunstvollen Frisur zusammengesteckt ist, charakteri- 
siert. Die rosafarbene Schleife und die Haarbänder am Hinter- 
kopf setzen reizvolle farbige Akzente. Wir sehen ein kleines, 
zeitcharakteristisches Preziosum des ausgehenden 18. Jahrhun- 
derts. Die Zeichnung besitzt noch die gezeichnete Original 
montierung des Künstlers. 
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PIERRE CHASSELAT 
(1753-1814, Paris) 


Half-length Portrait of a Young Woman, Her Gaze 
Turned Upwards. Drawing aux trois crayons, white 
heightening. 11.8 x 11.8 cm. Signed: “P.re Chasselat”. 


The miniaturist, Pierre Chasselat, studied under Joseph-Marie 
Vien. He exhibited genre and portrait miniatures at the Paris 
Salon and was bestowed with the fine-sounding title of peintre 
en miniature des Mesdames de France. Chasselat's smallformat 
portraits are remarkable for their great technical virtuosity and 
subtly employed multi-coloured chalk technique. The artist 
achieves an intense pictorial presence and subtle characteri- 
sation in a very small format. Graceful women of this kind are 
still fully in accord with the taste of the Ancien régime. 


The pretty young lady looks upwards, lost in thought as if she 
were dreaming. Her very vivid complexion is rendered with 
great mastery. Subtle white heightening underlines the impres- 
sion of the soft, warmly pulsating skin, while the finest of 
stippling creates a differentiated chiaroscuro effect. Her full, 
luxuriant hair, pinned together into an elaborate hairstyle, 

is equally concentrated in character. The pink bow and the 
hair ribbons at the back of her head add appealingly colourful 
accents. This is a precious little gem characteristic of late 
18th century French draughtmanship. The drawing still has 
the original mount drawn by the artist. 





Originalgröße / Actual size 
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I8. GIOVANNI DAVID 
(1743 Cabella Ligure — 1790 Genua) 


Die Allegorie der Malerei. Radierung. 30,3 x 22,8 cm. 
Um 1775. Grasso I 60 (vor a und b). 


Die mit Esprit und Humor dargestellte Allegorie der Malerei 
stammt aus der venezianischen Schaffenszeit Davids, die einen 
Hóhepunkt in seinem künstlerischen Werdegang markiert. 
Die Inschrift besagt, dass die weibliche Gestalt der Pittura 
unter dem Beifall der kleinen Genien dabei ist, ewigen Ruhm 
zu erlangen. Die Pittura sitzt in entspannter Pose auf einem 
Sessel vor ihrer Staffelei und hált einen Pinsel in ihrer rechten 
Hand bereit. Aufmerksam hórt sie einem kleinen Genius zu, 


der auf die noch leere Leinwand deutet. Im Vordergrund berei- 


ten Putti Farben und die Palette vor. Die Szene ist in einem 
malerischen, verwunschenen Lustgarten situiert. Ein Wind. 
zug streift eine Zypresse im Hintergrund. 


Die Originalitát und Anmut der Ikonographie sind kennzeich- 
nend für Giovanni David. Alles atmet die Leichtigkeit und die 
Spiritualitát des venezianischen Rokokos. Ganz ausgezeichneter, 
nuancierter Frühdruck mit feinem Rändchen um die Platten 
kante, vor der Erweiterung der Schrift in zwei unterschiedlichen 
Versionen. Sehr selten. 
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GIOVANNI DAVID 
(1743 Cabella Ligure - 1790 Genoa) 


Allegory of Painting. Etching. 30.3 x 22.8 cm. 
Circa 1775. Grasso I 60 (before a and b). 


The Allegory of Painting, rendered with verve and humour, dates 
from David's Venetian period, which marked a high point in 
his artistic career. The inscription says that the female figure 
of Pittura, applauded by the minor genii, is about to achieve 
eternal fame. The personification of Pittura sits in a relaxed pose 
on an armchair in front of her easel, holding a brush ready in 
her right hand. She listens attentively to a small genius who 
points to the still empty canvas. In the foreground, putti pre 
pare paints and the palette. The scene is set in a picturesque, 
enchanted pleasure garden. A breeze bends a cypress tree in 
the background. 


The originality and grace of the iconography are characteristic 
of Giovanni David. Everything breathes the lightness and 
ingenuity of the Venetian Rococo. A very fine, nuanced early 
impression with thread margins around the platemark, before 
the extension of the inscription in two different versions. Very 


rare. 


LaPreruRA tra gli eccitaménti ; 


— 








È gli applausi de Geny si prepara a cternar lamemoria 


David Gen Inv feci. 
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19. LOUIS JEAN DESPREZ 
(1743 Auxerre — 1804 Stockholm) 


Die große Eruption des Vesuvs. Aquarell und Deck 
farben über einer Umrissradierung von Francesco 
Piranesi. Signiert in schwarzer Feder: „Desprez“, 
eigenhändig bezeichnet: „Premiere eruption du 
Vésuve ....‘, rechts unten bezeichnet: „se vend chez 
...Piranesi*. 69,5 x 47,4 cm. Um 1781. Wollin 4. 


Die vorliegende Ansicht entstammt der Folge von Veduten aus 
dem Kónigreich Neapel und Sizilien, die Louis Jean Desprez 
und Francesco Piranesi als Gemeinschaftsarbeit herausgaben. 
Der im Juli 1781 von beiden Künstlern veróffentlichte Prospekt 
sah ursprünglich die stattliche Zahl von achtundvierzig Vedu- 
ten vor, von denen letztendlich nur zehn Ansichten realisiert 
wurden. Bei diesen sogenannten „dessins coloriés* — eine wohl 
bewusst zweideutig gewáhlte Terminologie — handelte es sich 
um großformatige Umrissradierungen Piranesis nach Entwür- 
fen seines álteren Kollegen Desprez, die von Letzterem mit 
Aquarell und Deckfarben sorgfáltig und individuell koloriert 
wurden. 


Die spektakuläre Darstellung des am 8. August 1779 erfolgten 
Ausbruchs des Vesuvs war ein vielbeachtetes und von zahlrei- 
chen Künstlern geschildertes Ereignis in einer langen Reihe 
von Eruptionen, die im 18. Jahrhundert bei mehreren Gelegen- 
heiten und in unterschiedlicher Stárke bei Neapel stattfanden. 
Die Wiedergabe des ebenso groftartigen wie dramatischen 
Naturereignisses war einem Künstler wie Desprez mit seinem 
einzigartigen Talent für theatralische Inszenierungen wie 
auf den Leib geschnitten. Wir beobachten das Spektakel von 


einem leicht erhóhten Standpunkt auf der anderen Seite des 
Flüsschens Sebeto. Es herrscht ein wirres Durcheinander. 
Menschenscharen überqueren in Panik in einer endlosen Pro- 
zession die heute nicht mehr existierende Ponte della Maddalena, 
eine der bedeutendsten Zufahrtsstraßen nach Neapel aus süd- 
licher Richtung. Desprez schildert die turbulenten Gescheh- 
nisse detailreich und mit treffsicherem Gespür für Theatralik. 
Wir sehen vollbeladene Karren und Kutschen, Hirten auf der 
Flucht mit ihren Schaf und Ziegenherden und unzihlige kleine 
Gestalten, die fieberhaft voraneilen um ihr Hab und Gut zu 
retten. Mitten auf der Brücke knien und beten Gláubige vor der 
Statue des S. Gennaro, des Schutzheiligen Neapels; links vorne 
werden Kranke und Kleinkinder in einen bereitliegenden 
Kahn gehievt. Ein blasser Mond, der sich kaum von dem dunkel 
blauen Nachthimmel abzeichnet, scheint über die gespensti- 
sche Szenerie. Das Hauptaugenmerk des Künstlers richtet sich 
jedoch auf die realistische Wiedergabe der gewaltigen Explo- 
sion, die den Himmel und Teile der Landschaft hell erleuchtet 
und zwei Drittel der Bildfläche einnimmt. In einem riesigen 
Feuerball speit der Vulkan glühendes Gestein, Asche und Staub 
aus seinem Innersten in die Atmospháre, brennende Lavastróme 
fließen ungebremst die Hänge des Vesuvs hinunter. 


Auf virtuose Weise gelingt dem Künstler eine packende und 
mitreißende Schilderung des furchteinflößenden Naturspekta- 
kels, in dessen Gegenwart der Mensch hoffnungslos nichtig 
und hilflos erscheint. Prachtvolles Exemplar, die Farben unge 
wöhnlich leuchtend und frisch. Leichte Gebrauchsspuren 
verso, sonst sehr gut erhalen. 
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I9. LOUIS JEAN DESPREZ 
(1743 Auxerre — 1804 Stockholm) 


The Great Eruption of Vesuvius. Watercolours and 
gouache over an outline etching by Francesco Piranesi. 
Signed in black ink: “Desprez”, inscribed: “Premiere 
eruption du Vésuve ...." in the artist's own hand, 
inscribed in the lower right: “se vend chez ...Piranesi”. 
69.5 x 47.4 cm. Circa 1781. Wollin 4. 


The present view comes from the set of vedute from the King 
dom of Naples and Sicily issued jointly by Louis Jean Desprez 
and Francesco Piranesi. The prospectus published by the two 
artists in July 1781 announced the ambitious figure of forty-eight 
vedute, of which only ten ultimately appeared. Piranesi's so- 
called “dessins coloriés” — the ambiguity of the term was no doubt 
deliberate — are largeformat outline etchings after designs by his 
older colleague Desprez, which were carefully and individually 
coloured by the latter with water colour and gouache. 


The spectacular eruption of Vesuvius on 8 August 1779 was an 
event which attracted considerable attention and was portrayed 
by numerous artists; it was one in a long series of eruptions of 
varying intensity that took place during the 18th century. The 
portrayal of this magnificent, dramatic natural phenomenon 
was tailor made for an artist like Desprez with his unique talent 
for theatrical presentation. The spectacle is viewed from a 
slightly raised vantage point on the other side of the little river 
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Sebeto. Utter confusion reigns. Gripped with panic, large 
numbers of people are moving in an endless procession towards 
the no longer existing bridge Ponte della Maddalena, which 

was one of the most important access points to Naples from the 
south. Desprez depicts the turbulent events in great detail and 
with an unerring sense of theatricality. We can see fully loaded 
carts and carriages, shepherds in flight with their herds of sheep 
and goats and innumerable little figures hurrying along in a 
frantic attempt to save their belongings. In the middle of the 
bridge worshippers are praying in front ofa statue of S. Gennaro, 
the patron saint of Naples; in the left foreground sick people 
and little children are being hoisted into a barge. A pale moon, 
barely visible in the dark blue night sky, shines wanly over the 
eerie scene. The artist's main interest, however, is in a realistic 
rendering of the massive explosion which lights up the sky and 
parts of the surrounding countryside and takes up two-thirds 
ofthe picture. The volcano spews a huge fireball of glowing rock, 
ash and dust from its innermost core into the atmosphere, while 
burning lava flows unchecked down the slopes of Vesuvius. 


The artist demonstrates tremendous skill in this gripping and 
stirring depiction of the terrifying natural spectacle, in the face 
of which man appears completely helpless and totally insignifi- 
cant. À superb impression, the colours unusually luminous and 
fresh. Minor ageing verso, otherwise in very good condition. 
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20. THOMAS FRYE 
(1710 Dublin - 1762 London) 


Bildnis eines Mannes im Profil nach recbts, das Kinn 
auf die Hand gestützt. Schabkunstblatt. 49,5 x 35 cm. 
1760. Chaloner Smith (British Mezzotinto Portraits, 
Band II, Frye) 14. 


Der irisch-britische Maler und spätere Mezzotintstecher 
"Thomas Frye debütierte in den frühen 173oer Jahren in London 
als Portraitmaler, bevor er 1747 eine der bedeutendsten Por- 
zellanmanufakturen mitgründete. Gesundheitliche Probleme 
zwangen ihn, sich 1759 aus der Manufaktur zurückzuziehen. 
Nach einer Erholungskur in Wales lief sich Frye in seinem Haus 
in Hatton Garden bei London nieder, wo er sich seiner künst 
lerischen Fáhigkeiten besann und sich unter Eifer der Heraus- 
gabe von Schabkunstbláttern nach eigenen Inventionen wid: 
mete. 1760, zwei Jahre vor seinem Tod, entstand die Bildnisfolge 
Twelve Mezzotint Prints from Designs in tbe Manner of Piazzetta, 
drawn from Nature and as large as life, welche er spáter um sechs 
weitere Portraits ergánzte. 


Die einzelnen Portraitdarstellungen zeigen lebensgroße Charak 
terkópfe, die in der teils dramatischen Lichtregie den Einfluss 
Joseph Wright of Derbys erkennen lassen und die in unterschied- 
lichen Gemiitszustánden und Posen dargestellt sind. Die Dar 
stellung eines sinnenden Mannes besticht durch seine beacht- 
liche physische Prásenz. Durch die starke Untersicht wirkt das 
Antlitz etwas deformiert, ja fast unschón, ist aber von größter 
Expressivitát. Gedankenverloren blickt der junge Mann in die 
Ferne. Ebenso bemerkenswert ist Fryes stupende Stoffbehand- 
lung. Mit Hilfe von Wiegemesser und Schabeisen gelingen 
ihm weiche Übergänge, die das Inkarnat pulsierend warm und 
lebensnah erscheinen lassen. Einzelheiten wie die Augenbrauen 
und Wimpern und die welligen Locken des Haarschopfes 
sind minuziós charakterisiert. Unübertrefflich haptisch ist die 
Wiedergabe der Spitzenmanschette und des seidig schimmern- 
den Stoffs des Mantels. 


Das eindringliche Portrait zeigt Frye auf der ganzen Hóhe 
seiner Kunst und dokumentiert das eminent hohe künstlerische 
Niveau der englischen Mezzotinto-Produktion seiner Epoche. 
Prachtvoller, leuchtender Druck mit feinem Rándchen um 

die Plattenkante. Minimale Erhaltungsmängel, der Gesamtein- 
druck jedoch sehr gut. Auf einer zeitgenóssischen Sammler 


montierung. 


THOMAS FRYE 
(1710 Dublin - 1762 London) 


Portrait of a man, turned to the right, in profile, bis chin 
resting on bis band. Mezzotint. 49.5 x 35 cm. 1760. Cha- 
loner Smith (British Mezzotinto Portraits, Volume II, 


Frye) 14. 


The Anglo Irish painter and later mezzotint engraver, Thomas 
Frye, made his debut as a portrait painter in London in the 
early 1730s before going on to become one of the founders of an 
important porcelain manufactory in 1747. He was obliged to 
withdraw from the manufactory in 1759 for health reasons. After 
taking a rest cure in Wales, Frye settled in his house in Hatton 
Garden near London, where he reflected on his artistic abili. 
ties and set about publishing mezzotint prints after his own 
inventions. In 1760, two years before his death, he produced 
Twelve Mezzotint Prints from Designs in the Manner of Piazzetta, 
drawn from Nature and as large as life, to which he later added 
six other portraits. 


The images of life-sized heads are presented in various moods 
and poses and occasionally incorporate a dramatic distribution 
of light that reveals the influence of Joseph Wright of Derby. 
This depiction ofa young man sat contemplating is remarkable 
for its stark physical presence. The pronounced bottom view 
makes his face appear a little misshapen, almost unpleasant 
even, but it is highly expressive all the same. Lost in thought, he 
gazes into the distance. No less noteworthy is Frye's astound- 
ing treatment of the texture. With the help of a chopping knife 
and scraper he produces soft tonal values that make the man's 
complexion appear vibrantly warm and lifelike. Details such 
as the eyebrows and eyelashes and the wavy curls of his shock 
of hair are treated with the utmost care. The rendering of the 
lace cuff and the silky shimmering fabric of his coat is of unsur- 
passed tactile quality. 


A portrait of great intensity, it shows Frye at the very peak of his 
art and illustrates the exceptionally high standard of English 
mezzotints in his time. A superb, rich impression with thread 
margins around the platemark. Minor defects, but the overall 


impression is excellent. On an old collector's mount. 
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21. ANTON GRAFF 
(1736 Winterthur - 1813 Dresden) 


Selbstbildnis in balber Figur, vor der Staffelei. Radierung. 
18,1 x 12,6 cm. Um 1787. Heller Andresen 1 II (von 
IIT). Wasserzeichen: Fragment. 


Anton Graff, unbestritten einer der bedeutendsten deutschen 
Portraitmaler des 18. Jahrhunderts, erhielt seine Ausbildung 
bei Johann Jacob Haid in Augsburg, der sich auf die Schab- 
kunsttechnik spezialisiert hatte. Obwohl Graff dadurch mit den 
verschiedenen druckgraphischen Techniken gut vertraut war, 
schuf er lediglich drei eigenhándige Radierungen, darunter 
das vorliegende sehr seltene Selbstbildnis. 


Die Radierung ist frei und souverán erfasst und zeigt den Künst 
ler im reiferen Alter mit ruhigem, gleichwohl sehr scharf be 
obachtendem Blick. Im Fond erkennt man die Andeutung einer 
Leinwand, vor der Graff offensichtlich spontan die Arbeit unter 
bricht. Als Modell diente ein gemaltes Selbstbildnis aus dem 
Jahre 1787, von dem mehrere Versionen existieren (Bercken- 
hagen 500-503). Eine Kreidezeichnung im Gegensinn auf 
blauem Papier, welche Graff zur Brust und mit dem gleichen 
Rock mit breitem Kragen zeigt, befindet sich in der Graphi- 
schen Sammlung des Museums der bildenden Künste in Leip- 
zig (siehe Ausstellungskat. Anton Graff. Gesichter einer Epoche, 
Museum Oskar Reinhart, Winterthur — Alte Nationalgalerie, 
Berlin, 2013-14, Nr. 112, S. 288). 


Prachtvoller, kráftiger und transparenter Frühdruck mit dem 
vollen Schöpfrand. Vor dem gestochenen Künstlernamen in 
der Mitte des Schriftrandes. Minimale Erhaltungsmángel und 
Gebrauchsspuren, sonst tadellos schón und original erhalten. 
Aus der Sammlung Wolfgang von Dallwitz (Lugt 2656). 
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ANTON GRAFF 
(1736 Winterthur — 1813 Dresden) 


Halflength Self-portrait, in Front of tbe Easel. Etching. 
18.1 x 12.6 cm. Circa 1787. Heller Andresen 1 II (of IIT). 
Watermark: Fragment. 


Anton Graff, one of the foremost portrait painters in 18th cen- 
tury German art, received his training from Johann Jacob Haid, 
a specialist in mezzotint engraving. Although thoroughly con- 
versant with printmaking techniques, he produced a mere three 
etchings of his own, including this quite rare sel£portrait. 


The etching, which has been executed in a free and confident 
manner, shows the artist at a mature age with a calm, yet very 
keenly observant gaze. In the background there is the hint of 
a canvas, indicating that Graff has spontaneously interrupted 
his work. A painted sel£portrait from 1787, of which there are 
several versions (Berckenhagen 500—503), served as a model. 
A chalk drawing in reverse on blue paper showing Graff in hal£ 
portrait wearing the same broad-collared coat is in the Graphic 
Collection of the Museum der bildenden Künste in Leipzig 
(see exhibition catalogue Anton Graff. Gesichter einer Epoche, 
Museum Oskar Reinhart, Winterthur — Alte Nationalgalerie, 
Berlin, 2013-14, no. 112, p. 288). 


A very fine, strong and transparent early impression with the 
full deckle edge. Before the name of the artist engraved in the 
middle of the lower text margin. Minor defects and traces of 
handling, otherwise in impeccable, pristine condition. From the 
collection of Wolfgang von Dallwitz (Lugt 2656). 
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22. CHARLES FRANCOIS 


HUTIN 
(1715 Paris — 1776 Dresden) 


Der Erlóser zum Gottvater zurückkebrend. Radierung. 
23,5 X 17,5 cm. 1764. Inventaire du Fonds Francais 14; 
Baudicour 14 I (von IT). 


Der Bildhauer, Maler und Graphiker Charles Francois Hutin 
wurde zuerst bei Francois Lemoine in Paris in die Malerei 
eingewiesen. 1737 ging er als Pensionàr der Académie de France 
nach Rom, wo er bis 1744 verweilen sollte. Unter Anleitung 
des Sébastien Slodtz widmete sich Hutin hier vor allem der 
Bildhauerei. Nach seiner Rückkehr nach Paris wurde er 1747 
als Vollmitglied in die Académie royale aufgenommen. Hutins 
Karriere nahm kurz darauf eine überraschend glückliche Wende, 
als er sich 1748 gemeinsam mit seinem Bruder Pierre nach 
Dresden in die Dienste des Kurfürsten August II. von Sachsen 
begab. Bis zu seinem Tode sollte er in der sächsischen Resi- 
denzstadt tátig sein. Zu Hutins ersten Aufgaben záhlte die Mit 
arbeit an dem von C. H. von Heinecken initiierten Galeriewerk 
Recueil d’Estampes d apres les plus célebres tableaux de la Galerie 
Royale de Dresde, dessen erstes Band 1753 erschien. Hutin fer 
tigte die Vorzeichnungen für dieses umfangreiche Tafelwerk an, 
die von einer Equipe namhafter franzósischer Reproduktions- 
stecher in das Medium der Druckgraphik übersetzt wurden. 
In der Folgezeit tat Hutin sich vor allem als Maler hervor. Im 
Jahre 1762 wurde er zum Direktor der alten Dresdner Maler- 
akademie ernannt und gleichzeitig zum , Akademiemeister 
und Historienmaler" bestellt. Nach der 1764 erfolgten Griin- 
dung der neuen Akademie stand er dieser Lehranstalt bis zu 
seinem Tod in einer führenden Position vor. Hutin schuf in 
Dresden auch ein kleines eigenes druckgraphisches Œuvre, das 
er 1763 unter dem Titel Recueil de différents sujets composés et 
gravés par Charles Hutin à Dresde herausgab. 


Dieses schóne, eindrucksvolle Blatt gehórt sicherlich zu den 
besten Leistungen seines graphischen Schaffens. Auf relativ 
kleinem Format hat Hutin ein Höchstmaf an kompositorischer 
Dichte und szenischer Dramatik erzielt. Die Ehrfurcht gebie- 
tende Gestalt Gottvaters sitzt auf einem Wolkenthron und 
hált in seiner rechten Hand die Weltkugel. Mit einem macht 
vollen Gestus wendet er sich dem asketisch wirkenden Erlóser 
zu, der das Kreuz als Symbol seines Martyriums trágt. Die 
Szene ist von einer großen inneren Energie und barockem 
Pathos erfüllt. 


Hutins technisch hochentwickelte, schwungvolle und abwechs- 
lungsreiche Radiertechnik ist von größter graphischer Deli 
katesse und betórt durch ihre subtilen, fein abgestuften Hell 
dunkelkontraste. Prachtvoller, nuancierter Frühdruck mit Rand, 
vor der Nummer. Minimale Altersspuren, sonst sehr gut erhal- 
ten. Aus der Sammlung Francois Heugel (Lugt 3373). 
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CHARLES FRANCOIS 


HUTIN 
(1715 Paris — 1776 Dresden) 


The Saviour Returning to God the Father. Etching. 
23.5 x 17.5 cm. 1764. Inventaire du Fonds Francais 14; 
Baudicour 14 I (of IT). 


The sculptor, painter and printmaker Charles Hutin was first 
introduced to painting by Francois Lemoine in Paris. In 1737 
he went as a pensionnaire to the Académie de France in Rome, 
where he was to remain until 1744. While there he devoted 
himself mainly to sculpture under the guidance of Sébastien 
Slodtz. After his return to Paris he was admitted to full mem- 
bership of the Académie royale in 1747. Shortly afterwards, in 
1748, Hutin had a surprising stroke of good fortune when he 
went, together with his brother, Pierre, to Dresden to enter the 
service of the Elector August II of Saxony. He was to work 

in the Saxon royal capital until his death. One of Hutin's first 
tasks was to collaborate on the compilation initiated by C. H. 
von Heinecken under the title Recueil d’Estampes d apres les 
plus célebres tableaux de la Galerie Royale de Dresde, whose first 
volume appeared in 1753. Hutin did the preliminary drawings 
for this extensively illustrated reference work, which were 
transferred to the printmaking medium by a team of well known 
French reproductive engravers. Subsequently Hutin distin- 
guished himself mainly as a painter. In 1762 he was appointed 
director of the old Dresden Painting Academy and also “Master 
Academician and Historical Painter”. After the founding of 
the new Academy in 1764 he occupied a leading position in this 
institution until his death. While in Dresden, Hutin produced 
a small printed oeuvre of his own, which he published in 1763 
under the title Recueil de différents sujets composés et gravés par 
Charles Hutin à Dresde. 


This beautiful, impressive sheet is undoubtedly one of the 
finest works in his graphic oeuvre. Using a relatively small for- 
mat, Hutin achieves great compositional density and scenic 
drama. The awe-inspiring figure of God the Father, sat on a 
throne of clouds with the globe in his right hand, turns with a 
powerful gesture towards the asceticlooking Saviour, who 
carries the cross as a symbol of his martyrdom. The scene is 


bursting with inner energy and full of Baroque pathos. 


Hutin's sophisticated, vigorous and varied etching technique 
is of the utmost graphic delicacy and produces very subtle, 
finely gradated contrasts between the light and dark areas. 
A superb, nuanced early impression with margins, before the 
number. Minor ageing, otherwise in excellent condition. 


From the collection of Francois Heugel (Lugt 3373). 
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23. ÉTIENNE JEAURAT 
(1699 Paris — 1789 Versailles) 


Zwei Coiffeure bei der Arbeit. Kreidezeichnung mit 
Weifshóhung auf graubraunem Papier. 20,5 x 25,3 cm. 


Die außerordentlich lebendig beobachtete Studie zeigt gleich- 
sam als Momentaufnahme zwei Friseure bei der Arbeit. Der 
in Dreiviertelansicht von hinten gesehene, etwas untersetzte 
Mann links kámmt und pflegt eine Allongeperücke, wáhrend 
sein Kollege ein Tablett mit Schere hált. Humorvoll ist der 
visuelle Bezug zwischen der Perücke auf dem Perückenstánder 
und dem von einem leibhaftigen Menschen getragenen Haar 
schopf dargestellt. Die Posen der vornehm gekleideten Mánner 
verraten konzentriertes Arbeiten; sehr spannungsvoll und dyna- 
misch ist die Haltung des Coiffeurs links, der sich mit einem 
Bein auf den Fuß des Perückenständers aufstiitzt. Mit flottem, 
virtuosen Strich schildert Jeaurat eine alltágliche Szene aus 
dem hófischen Zeitalter. 


Der Maler und Kupferstecher Étienne Jeaurat war ein Schüler 
des Nicolas Vleughels, der ihn 1724 mit nach Rom nahm. 1733 
wurde Jeaurat Mitglied der Académie royale de Peinture und 
erlangte in seiner langen, erfolgreichen Karriere alle Akademie- 
würden. Jeaurat pflegte anfánglich die Historienmalerei, wandte 
sich aber in der Folgezeit ganz dem zeitgenóssischen Sittenbild 
zu. In seiner Genremalerei und im Stilleben kam er dem Stil 
Chardins oft so nahe, dass seine Bilder gelgentlich mit denen 
des Letzteren verwechselt wurden. Am besten ist Jeaurat jedoch 
als Chronist in seinen akkurat und oft humorvoll beobachten 
Schilderungen des turbulenten Pariser Straßenlebens, die nicht 
zuletzt auch einen nicht unbetráchtlichen kulturhistorischen 
Wert besitzen. Geringfügig lichtrandig, vereinzelte Montie- 
rungsreste verso, sonst vorzüglich erhalten. 


ÉTIENNE JEAURAT 
(1699 Paris — 1789 Versailles) 


Two Hairdressers at Work. Chalk drawing with white 
heightening on greyish-brown paper. 20.5 x 25.3 cm. 


This snapshotlike study of two hairdressers at work is of an 
extraordinary vividness. The somewhat stocky man on the 
left, seen in three-quarters view from behind, is combing and 
grooming an allonge wig, while his colleague holds a tray with 
scissors. The visual interaction between the wig on the wig 
stand and the shock of hair worn by a real person provides a 
humorous touch. The poses of the elegantly dressed men show 
how engrossed they are in their work; the strained posture of 
the hairdresser on the left with one leg resting on the foot of the 
wig stand is an indication of his keen concentration. Jeaurat 
demonstrates considerable deftness and virtuosity in his depic- 
tion of this everyday scene from the courtly age. 


The painter and engraver, Étienne Jeaurat, studied under 
Nicolas Vleughel, who took him to Rome in 1724. In 1733, he 
was made a member of the Académie Royale de Peinture, all of 
whose honours were bestowed on him in the course of his 
long and illustrious career. Jeaurat initially went in for history 
painting, but later concentrated on contemporary genre pic 
tures. In his genre painting and still lifes he frequently emu- 
lated Chardin's style so well that his pictures were frequently 
mistaken for those of the latter. Jeaurat is at his best, how- 
ever, as a chronicler with his accurately and often humorously 
observed depictions of turbulent Parisian street life, which in 
themselves are of cultural historical value. Slightly lightstained, 
occasional traces of previous mounting verso, otherwise in 
excellent condition. 
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24. JEAN JACQUES FRANCOIS 
LEBARBIER D. A. 
(1738 Rouen — 1826 Paris) 


Das goldene Zeitalter oder Die Schöpfung. Feder in 
Schwarz und Aquarell. 32 x 43 cm. Signiert und be 
zeichnet: „Lebarbier l'ainé in.“, auf einem Steinquader 
links: „Lebarbier l’ainé in 1783“. Jaco-Hergoualc'h 

D. 564. 


Der Maler, Zeichner und Kunsttheoretiker Jean Jacques Francois 
Lebarbier war Schüler von Jean-Baptiste Marie Pierre an der 
Pariser Académie royale. Es folgten der obligate Romaufent- 
halt und eine Reise in die Schweiz, wo Lebarbier mit Salomon 
Gessner freundschaftlich verbunden war. 1780 wurde er 

als Agrée, 1785 als Mitglied in die Akademie aufgenommen. 
Lebarbier wurde vor allem als Historienmaler und als Zeich- 
ner von Illustrationsvorlagen bekannt und arbeitete in einer 
verfeinerten und verhaltenen klassizistischen Formensprache, 
die charakteristisch für die Epoche Louis XV ist. 


Die vorliegende, detailliert und bildmäßig ausgeführte Zeich- 
nung wurde 1783 auf dem Pariser Salon ausgestellt und diente 
als Vorlage für eine Farbradierung des Jean-Francois Janinet 
(Portalis-Béraldi, S. 481, Nr. 64). Die pastorale Darstellung geht 
auf eine Passage aus Ovids Metamorpbosen (Buch I, 89—150) 
zurück. In seiner zeichnerischen Prázision und Sorgfalt der 
Durchführung entspricht das Blatt allen Kriterien einer Stich- 
vorlage. Dazu trágt auch das verfeinerte, verhaltene Kolorit 
aus sanften Braun, Grün- und Blautönen wesentlich bei, das 
ganz der Ásthetik des ausgehenden 18. Jahrhunderts verpflich- 
tet ist und eine für das empfindsame Zeitalter charakteristische 
poetische Atmospháre erzeugt. 
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JEAN JACQUES FRANCOIS 
LEBARBIER THE ELDER 
(1738 Rouen — 1826 Paris) 


The Golden Age or The Creation. Pen and black ink 
and watercolour. 32 x 43 cm. Signed and inscribed: 
“Lebarbier l'ainé in.”, on a block of stone on the left: 
“Lebarbier l'ainé in 1783”. Jacq Hergoualc'h D. 564. 


Jean Jacques Francois Lebarbier, a painter, draughtsman and 
art theoretician, studied under Jean-Baptiste Marie Pierre at the 
Académie royale in Paris. He subsequently undertook the obli- 
gatory sojourn in Rome and travelled to Switzerland, where he 
struck up a friendship with Salomon Gessner. He was accepted 
(agrée) by the academy in 1780 and made a full member in 1785. 
Lebarbier was known principally as a history painter and drawer 
of illustration designs. He worked in a refined and restrained 
classical formal idiom characteristic of the era of Louis XV. 


This detailed, painterly drawing, which was exhibited at the 
Paris Salon in 1783, served as the design for a colour etching by 
Jean Francois Janinet (Portalis-Béraldi, p. 481, no. 64). Pastoral 
in character, it is based on a passage from Ovid's Metamorpboses 
(Book I, 89—150). The precision of the drawing and the care 
with which it has been executed satisfy all the criteria for the 
model of an engraving. A contributory factor here is the refined, 
restrained colouring of the soft browns, greens and blues. 
Fully in keeping with the aesthetic taste of the late 18th century, 
it conveys a poetic atmosphere characteristic of the age of 
sensitivity. 
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25. FRANCOIS BERNARD 
LÉPICIÉ 


(1698-1755, Paris) 


La fillette au volant. Kupferstich nach Jean-Baptiste 
Siméon Chardin. 28,5 x 20,9 cm. 1742. Inventaire du 
Fonds Francais 63. 


Der Maler, Kupferstecher und Kunstschriftsteller Francois 
Bernard Lépicié lernte in Paris bei Jean Mariette und Gaspard 
Duchange. Seit 1737 war er als „Secrétaire historiographigue" 
an der Académie Royale beschäftigt, 1740 wurde er dort als 
ordentliches Mitglied aufgenommen. In den folgenden Jahren 
stellte Lépicié immer wieder erfolgreich Reproduktionsstiche, 
sowie einzelne Gemálde auf dem Pariser Salon aus. 


Der vorliegende, 1742 entstandene Kupferstich gibt ein Gemálde 
Chardins im Gegensinn wieder, das Letzterer 1737 mit großem 
óffentlichen Beifall auf dem Pariser Salon gezeigt hatte. Es han- 
delt sich zweifelsohne um eines der anmutigsten Sujets aus dem 
gesamten malerischen Œuvre des Künstlers. In den Lettres du 
Commissaire Dubuisson au Marquis de Caumont heißt es beispiels- 
weise: „J'ai été enchanté par de petites fantaisies d'un M. Char 
din. C'était une petite fille jouant au volant... Quand on parle 
de la vérité en peinture, c'était là qu'il fallait la chercher pour 
etre súr de la trouver* (Ausstellungskat. Chardin, Grand Palais, 
Paris 1979, S. 236). 


Die Szenen aus dem Alltagsleben, die Chardin in seiner Male 
rei auf unnachahmlich feinsinnige Art festhielt, trugen wesent- 
lich zu seinem enormen Renommee und indirekt auch zu dem 
Lépicié's bei, der zu einem der bedeutendsten graphischen 
Interpreten Chardins wurde. La fillete au volant dokumentiert 
die stupende graphische Verfeinerung seiner Kupferstichtech- 
nik auf anschauliche Weise. Delikate, transparente Schraf 
furmuster wechseln sich mit feinen Punktierungen ab, die ein 
Höchstmaß an Wirklichkeitsnáhe und Stofflichkeit erzeugen. 
Ganz ausgezeichneter, scharfer Druck mit gleichmäßigem 
Rand. Minimale Gebrauchsspuren, sonst vorzüglich erhalten. 
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FRANCOIS BERNARD 
LEPICIE 


(1698-1755, Paris) 


La fillette au volant. Engraving after Jean-Baptiste 
Siméon Chardin. 28.5 x 20.9 cm. 1742. Inventaire du 
Fonds Francais 63. 


The painter, engraver and art writer, Francois Bernard Lépicié, 
studied in Paris under Jean Mariette and Gaspard Duchange. 
From 1737 he was employed as 'secrétaire historiographique' at 
the Académie Royale, to which he was admitted as a full mem- 
ber in 1740. The reproductive engravings and occasional paint 
ings which Lépicié exhibited at the Paris Salon in the years 
that followed regularly met with success. 


The present engraving of 1742 reproduces in reverse a painting 
by Chardin which was exhibited to great public acclaim at the 
Paris Salon in 1737. It is undoubtedly one of the most charming 
subjects from the artist's entire painted oeuvre. In the Lettres 
du Commissaire Dubuisson au Marquis de Caumont, for example, 
the author writes: "J'ai été enchanté par de petites fantaisies d'un 
M. Chardin. C'était une petite fille jouant au volant... Quand 
on parle de la vérité en peinture, c'était là qu'il fallait la cher 
cher pour etre súr de la trouver" (exhibition catalogue Chardin, 
Grand Palais, Paris 1979, p. 236). 


The scenes from everyday life which Chardin rendered in his 
paintings with incomparable sensitivity contributed signi 
ficantly to his enormous reputation and indirectly to that of 
Lépicié, too, who became one of the foremost reproducers of 
Chardin's works in prints. La fillete au volant vividly documents 
the tremendous refinement of his engraving technique. Deli 
cate, transparent hatching patterns alternate with fine stippling 
to produce an intense realism and materiality. A very fine, crisp 
impression with even margins. Minimal traces of handling, 


otherwise in excellent condition. 


Chardin pina. 


} ; e á ias 
Sans souci, sans chagrin, tranquile en mer desirs ; 


Une Raquette et un Volant forment tous mes plaisirs . 


A Lyon ches Gentot rue Merciere 





LZopioe- soudp. 1742. 


26. LOUIS JOSEPH 
LE LORRAIN 


(1715 Paris — 1759 St. Petersburg) 


Der Tod der Lucrezia. Radierung, nach Jean Francois 
de Troy. 28,8 x 22,4 cm. 1742. Le Blanc r1, Inventaire 
du Fonds Francais 6. 


Der Historien- und Architekturmaler Louis Joseph Le Lorrain 
studierte an der Pariser Akademie bei Jacques Dumont, ge- 
nannt le Romain. Im Jahre 1739 gewann der junge Künstler 
den begehrten Prix de Rome und verbrachte ab 1740 acht Jahre 
als pensionnaire im rómischen Palazzo Mancini. 1756 wurde 

er als Vollmitglied in die Akademie aufgenommen. Lorrain 
beteiligte sich in den 1750er Jahren regelmäßig an den Ausstel- 
lungen des Pariser Salons und machte mit religiösen und alle- 
gorischen Kompositionen und Architekturbildern auf sich 
aufmerksam. Sein Ansehen war jedoch nicht auf Frankreich 
begrenzt. 1758 wurde der Künstler von der russischen Zarin 
Elisabeth nach St. Petersburg berufen und zum Rektor der 
neugegründeten Kunstakademie ernannt. 


Le Lorrain schuf ein relativ kleines, jedoch hochqualitatives 
druckgraphisches Œuvre, zu dem auch die vorliegende seltene 
Radierung mit der Darstellung des Todes der Lucrezia gehórt. 
Das Blatt gibt ein Gemálde des Pariser Malers Jean Francois 
de Troy (1679—1752) aus dem Jahr 1742 wieder, der von 1738 
bis 1751 Direktor der Académie Francaise in Rom war. Die drama 
tische Szene aus der rómischen Geschichte ist in einem sehr 
markanten, expressiven Duktus behandelt, der ein Höchstmaß 
an barockem Pathos ausstrahlt. Die machtvolle, pyramidal 
aufstrebende Komposition wird von der Gruppe zweier rómi- 
scher Krieger dominiert, die mit vereinten Kráften den leblosen 
Kórper der Lucrezia stützen. Links von ihnen zeigt ein Soldat 
in prunkvoller Rüstung mit einem pathetischen Gestus die 
tódliche Waffe, mit der sich die Heldin das Leben genommen 
hat. Prachtvoller, kontrastreicher Druck mit feinem Rándchen 
um die Plattenkante. 
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LOUIS JOSEPH 
LE LORRAIN 


(1715 Paris — 1759 St. Petersburg) 


The Death of Lucretia. Etching, after Jean Francois de 
Troy. 28.8 x 22.4 cm. 1742. Le Blanc r1, Inventaire 
du Fonds Francais 6. 


Louis Joseph Le Lorrain, a painter of architecture and histori- 
cal scenes, studied under Jacques Dumont, called le Romaín, at 
the Paris Academy, which awarded him its prestigious Grand 
Prix in 1739. From 1740 he spent eight years as a pensionnaire 
in the Palazzo Mancini in Rome and was made Academy mem 
ber in Paris in 1756. A regular participant in the Paris Salon 
exhibitions of the 1750s, Lorrain earned a reputation for his reli 
gious and allegorical compositions and architectural paintings. 
His renown was not limited to France, however. In 1758, 
Tsarina Elisabeth of Russia invited him to St. Petersburg, where 
he was appointed rector of the newly founded Academy of Arts. 


Le Lorrain produced a small but high-quality printed oeuvre, to 
which the present rare etching depicting the death of Lucretia 
also belongs. The print reproduces a painting made in 1742 

by the Parisian artist, Jean Francois de Troy (1679—1752), who 
was director of the Académie Francaise in Rome from 1738 to 
1751. The dramatic scene from Roman history is treated in a 
very striking, expressive style that is full of Baroque pathos. 
The powerful, pyramid4ike composition is dominated by two 
Roman warriors who join forces to support the lifeless body 

of Lucretia. To their left, a soldier dressed in splendid armour 
melodramatically holds aloft the deadly weapon with which 
the heroine took her own life. A superb, contrasting impression 
with thread margins around the platemark. 
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27. MARCO MARCOLA 
(um 1740-1793 Verona) 


Römische Feldberren auf dem Schlachtfeld. Feder in Grau 
über Kreide, Pinsel in Grau, Braun und Rosa, weiß 
gehóht. 25,6 x 39,2 cm. Wohl von anderer Hand be 
zeichnet: ,G. B. Marcola". 


Marco Marcola entstammte einer weitverzweigten Veroneser 
Malerfamilie und war Schüler seines Vaters Giovanni Battista 
(1711-1780). Er führte in Verona und dessen Umland eine statt 
liche Zahl von religiósen Gemálden und Freskendekorationen 
aus und war auch als Bühnenbildner tátig. Marcolas Malerei 
ist von einem gewissen Provinzialismus gekennzeichnet und 
leidet bisweilen unter technischen Unzulänglichkeiten. In seinem 
zeichnerischen Werk offenbart sich dagegen ein freierer und 
unbefangener Geist. 


Das vorliegende Blatt, das wohl eine Szene aus den Punischen 
Kriegen darstellt, ist von einer großen inneren Dynamik erfüllt. 
Dazu trägt in erster Linie der sehr freie, bewegliche und spon- 
tane zeichnerische Duktus bei. Ebenso bewegt und vielschich- 
tig ist das kompositorische Arrangement. Pferde bäumen sich 
vor den Streitwagen auf, Soldaten tummeln sich im Kampf und 
im Hintergrund gewahrt man einen der Kampfelefanten Han- 
nibals. Im Vordergrund dienen gefallene und verletzte Krieger 
als Repoussoir. Scheinbar unbeeindruckt vom Kampfgeschehen 
agieren die drei römischen Feldherren vorne - sie stehen für 
die Überlegenheit der römischen Kriegskunst. Die flüssig appli- 
zierten, farbigen Lavierungen steigern die visuelle Attrakti- 
vität dieser frei und souverän ausgeführten Zeichnung. Aus der 
namhaften Sammlung Herbert List (Lugt 4063). 
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MARCO MARCOLA 


(circa 1740-1793 Verona) 


Roman Commanders on the Battlefield. Pen and grey 
ink over chalk, point of brush in grey, brown and 
pink ink, white heightening. 25.6 x 39.2 cm. Inscribed 
“G. B. Marcola”, probably in a different hand. 


Marco Marcola came from a widely ramified Veronese family 
of painters and was trained by his father, Giovanni Battista 
(1711-1780). He produced a considerable number of religious 
paintings and fresco decorations in and around Verona and also 
worked as a setdesigner. There is a certain provincialism in 
Marcola’s painting, which occasionally suffers from technical 
shortcomings. His drawn oeuvre, on the other hand, reveals a 
freer and less inhibited spirit. 


The present sheet, which probably depicts a scene from the 
Punic Wars, radiates a great inner vitality that is attributable 
primarily to the very free, agile and spontaneous drawing 
style. The compositional arrangement is equally lively and com- 
plex. Horses rear up in front ofthe chariots, soldiers heave 
with the physical strain of battle and one of Hannibal’s fight 
ing elephants can be discerned in the background. Fallen and 
wounded warriors serve as a repoussoir in the foreground. 
Seemingly unconcerned by the fighting going on around them, 
the three Roman commanders at the forefront ofthe action 
symbolise the superiority of the Roman art of warfare. The 
fluidly applied, coloured washes enhance the visual appeal of this 
freely and confidently executed drawing. From the renowned 
collection of Herbert List (Lugt 4063). 
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28. PIETRO ANTONIO 
NOVELLI 


(1729-1804, Venedig) 


Der kleine Dudelsackpfeifer. Feder in Schwarz, grau 
laviert. 37,5 x 29,4 cm. Eigenhándig bezeichnet: 
„Sempre sonar a tutti do’ ne tocca / Uno co'l culo e 
l'altro co la bocca“. 


Der in Venedig geborene Maler und Zeichner Pietro Antonio 
Novelli erhielt seine erste Ausbildung bei Jacopo Amigoni (1682— 
1752). 1768 wurde er Mitglied der Accademia in Venedig. In den 
frühen 177oer Jahren reiste Novelli nach Bologna, wo er die 
Arbeiten der Carracci und des Guido Reni studierte. Von 1779 
bis 1782 hielt sich der Künstler in Rom auf und wurde in seinem 
Schaffen maßgeblich beeinflusst durch die Kunst Raffaels und 
den rómischen Klassizismus, wie ihn Anton Raphael Mengs 
(1728-1779) mustergültig vertrat. 


Novelli selbst war ein produktiver und vielseitiger Zeichner, 
der sich trotz seiner soliden klassischen Ausbildung auch háufig 
dem humoristischen Genre widmete. Mit leichtem Strich und 
flüssiger Lavierung hat der Künstler den jugendlichen, báuerlich 
gekleideten Musikanten skizziert. Die eigenhändige Inschrift 
in venezianischem Dialekt verrät einen deftigen Humor. Mög 
licherweise handelt es sich um einen Entwurf für einen Zyklus 
mit Darstellungen von populären Volksweisheiten und Rede- 
wendungen, wie diese in Venedig im erfolgreichen Verlag des 
Joseph Wagner vielfach in Form druckgraphischer Folgen ver- 
breitet wurden. 
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PIETRO ANTONIO 
NOVELLI 


(1729-1804, Venice) 


The Little Bagpiper. Pen and black ink, grey wash. 
37.5 X 29.4 cm. Inscribed "Sempre sonar a tutti do’ 
ne tocca / Uno co'l culo e l'altro co la bocca" in the 
artist's own hand. 


The Venetian-born painter and draughtsman, Pietro Antonio 
Novelli, received his initial training from Jacopo Amigoni 
(1682-1752). In 1768 he was admitted to the Accademia in Venice 
and in the early 1770s travelled to Bologna, where he studied 
the works of Guido Reni and the Carracci brothers. The artist 
spent the years from 1779 to 1782 in Rome, where his work 
was greatly influenced by the art of Raphael and Roman Clas- 
sicism represented in exemplary fashion by Anton Raphael 


Mengs (1728-1779). 


A prolific and versatile draughtsman with a sound classical 
training, Novelli nonetheless often turned his attention to 
humorous genre scenes. The artist has sketched the young, 
rustically dressed musician in the present work using light 
strokes of the pen and with a flowing wash. The inscription 
in Venetian dialect in Novelli's own hand betrays an earthy 
sense of humour. It might be a design for a series of popular 
sayings which were often disseminated in prints issued by 
Joseph Wagner's successful publishing house in Venice. 
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29. JACQUES-HENRY- 
ALEXANDRE PERNET 
(um 1763 Paris) 


Zwei Ruinencapriccios. Feder in Schwarz und Aquarell, 
Einfassungslinie in brauner Feder. Je ca. 42 x 58,5 cm. 


Nur wenig ist bekannt über Leben und Wirken des Ruinen- 
malers und Vedutisten Jacques-Henry-Alexandre Pernet, was 
befremden mag angesichts der hohen künstlerischen Qualitát 
der beiden hier vorgestellten Aquarelle. Pernet wurde um 1763 
als Sohn eines Parfümeurs in Paris geboren und war Schüler 
des Architekturmalers Pierre Antoine de Machy (1723-1807); 
1783 ist er im Schülerverzeichnis der Académie royale de peinture 
et de sculpture verzeichnet. Neben seiner Teilnahme an dem 
Pariser Salon de la Correspondance ist Pernets künstlerische Tätig- 
keit nur durch wenige überlieferte Werke aus dem Zeitraum 
1784-1789 dokumentiert. 


Zweifellos wurde Pernet durch die Ruinenmalerei Hubert 
Roberts angeregt. Charakteristisch für sein Œuvre sind Caprie 
cios mit antiken Ruinen, Treppengelándern, Triumphbógen, 
Kolonnaden und Statuen, die in einer szenographischen, star- 
ken perspektivischen Verkürzung wiedergegeben und in einer 
üppigen parkáhnlichen Landschaft situiert sind. Das zeittypi- 
sche, sanfte, auf wenige Blaugrün und Brauntóne reduzierte 
Kolorit erinnert ebenfalls an Zeitgenossen wie Hubert Robert 
und Louis Jean Desprez. Als ebenso richtungsweisend für 
Pernet erwies sich das zeichnerische und druckgraphische Werk 
Giovanni Battista Piranesis, welches eine ganze Generation 
junger franzósischer Künstler — die sogenannten Piranésiens — 
maßgeblich geprägt hat. Erwähnt seien Künstler wie Charles 
Michel-Ange Challe, Louis Jean Desprez, Jean Laurent Legeay, 
Louis-Joseph Le Lorrain, Ennemond Alexandre Petitot und 
Charles de Wailly, um nur einige Beispiele zu nennen (siehe 
Ausstellungskatalog Piranese et les Francais 1740-1790, Académie 
de France a Rome, 1976). 


Die beiden vorliegenden, detailliert und souverän ausgeführ- 
ten Aquarelle bestechen durch ihre raffinierte und aufwendige 
Bildregie und durch ihre Fülle an reizvollen Einfállen und 
anekdotischen Details, ein Aspekt, der ebenfalls an Pernets 
genialen Zeitgenossen Desprez erinnert. Ein stilistisch sehr 
ühnliches Aquarell Permets von etwa gleichem Format befindet 
sich in der Sammlung des Royal Institute of British Architects 
in London (siehe Piranése et les Frangais 1740-1790, Rom 1976, 
Abb. 130). 


Die dramatische perspektivische Verkürzung der imposanten 
antiken Bauwerke verleiht der Darstellung eine überwältigende 
Raumwirkung. Einzelne architektonische Elemente wie Sáulen, 
Kronleisten und Ornamentik der teils ruinósen Prunkarchitek- 
tur sind mit sichtbarer Freude am Detail dargestellt. Vor dieser 
imposanten Kulisse erblickt der Zuschauer eine heitere Féte 
galante. Liebespaare umarmen und necken sich, musizieren oder 
spazieren in dem weitliufigen Lustgarten. Man hórt nahezu 
das Rauschen der Fontänen und das Auge erfreut sich an humo- 
ristischen Begebenheiten, wie dem Vorfall vorne rechts, wo 
eine elegant gekleidete Dame von einer Wippe herunterpurzelt. 
Auf dem Pendant, das von einer prachtvollen Triumphalarchi- 
tektur dominiert wird, ziehen Fischer ihre Netze ein. Eine 
Gruppe antikisch gekleideter Krieger hat sich vor einem Sarko- 
phag versammelt, an die Satyrherme vorne rechts schmiegt 
sich eine Nymphe mit einer Keule über der Schulter, die phalli- 
sche Assoziationen weckt und der Szene eine lustvoll-erotische 
Note verleiht. Auf hóchst einprágsame und originelle Weise 
hat Pernet dem galanten Lebensgefühl des Ancien Régime Aus- 
druck verliehen. 
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29. JACQUES-HENRY- 
ALEXANDRE PERNET 
(circa 1763 Paris) 


Two Capriccios of Ruins. Each in pen and black ink 
and watercolour, framing line in pen and brown ink. 
Each approx. 42 x 58.5 cm. 


Little is known about the life and work of Jacques-Henry- 
Alexandre Pernet, a vedutist and painter of ruins, which may 
seem strange given the excellent artistic quality of the two water- 
colours presented here. Born the son of a perfumer in Paris 
around 1763, Pernet studied under the architectural painter, 
Pierre Antoine de Machy (1723-1807) and was listed among the 
pupils of the Académie royale de peinture et de sculpture in 1783. 
'The only documentary evidence of his artistic activity, apart 
from his participation in the Salon de la Correspondance in Paris, 
is the existence of a few works dating to between 1784 and 1789. 


The artist was undoubtedly inspired by Hubert Robert's paint 
ings of ruins. Characteristic of Pernet's oeuvre are capriccios 
with ancient ruins, banisters, triumphal arches, colonnades and 
statues situated in lush, parklike landscapes and rendered in a 
greatly foreshortened perspective. The soft colouring, which 
is reduced to a few blue-green and brown tones, is both typical 
of the period and reminiscent of contemporaries such as Hubert 
Robert and Louis Jean Desprez. Giovanni Battista Piranesi's 
corpus of prints and drawings had a decisive influence on a 
whole generation of young French artists — the Piranésiens, as 
they were called — and they also proved inspirational for Pernet. 
This generation included artists such as Charles Michel-Ange 
Challe, Louis Jean Desprez, Jean-Laurent Legeay, Louis-Joseph 
Le Lorrain, Ennemond- Alexandre Petitot and Charles de Wailly, 
to name but a few (see exhibition catalogue Piranese et les Fran- 
çais 1740-1790, Académie de France à Rome, 1976). 
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The two watercolours on offer here, both confidently executed 
in great detail, are distinguished by their refined and elaborate 
pictorial composition and the abundance of delightful ideas and 
anecdotal details — a feature that also brings Pernet's brilliant 
contemporary Desprez to mind. A stylistically very similar 
watercolour by Pernet of roughly the same size is in the collec 
tion of the Royal Institute of British Architects in London (see 
Piranese et les Francais 1740-1790, Rome 1976, fig. 130). 


The dramatic perspective foreshortening of the imposing ancient 
buildings produces a spectacular spatial effect. Individual archi. 
tectural elements such as columns, crown mouldings and the 
ornamentation of the splendid, partly ruinous architecture are 
rendered with loving attention to detail. Visible against this 
imposing backdrop is a merry féte galante. Lovers embrace and 
tease each other, play music or stroll in the spacious pleasure 
garden. The rushing of the fountains is all but audible while the 
eye delights in humorous occurrences such as that in the right 
foreground, where an elegantly dressed lady tumbles off a see 
saw. On the companion piece, which is dominated by magnifi- 
cent triumphal architecture, fishermen can be seen hauling in 
their nets. A group of warriors in ancient attire have gathered 
in front of a sarcophagus, while in the right foreground a nymph 
with a club over her shoulder nestles against a satyr's herm, 
arousing phallic associations and lending the scene a a volup- 
tuous, erotic note. Pernet gives expression here to the gallant 
attitude to life of the Ancien Régime in a highly memorable and 
original manner. 
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30. GEORG PHILIPP 
RUGENDAS D. A. 


(1666-1742, Augsburg) 


Ein Feldlager vor dem am 8. Dezember 1703 bombardier- 
ten Augsburger Klinkertor. Federzeichnung in Schwarz 
über Graphit, braun laviert. 15,2 x 22 cm. 


Der Maler, Zeichner und Graphiker Georg Philipp Rugendas 
der Áltere ist eine Ausnahmegestalt im Panorama der Augsbur- 
ger Kunst seiner Epoche. Er wurde von seinem Vater früh in 
die Kupferstichtechnik eingewiesen und bildete sich dann auf 
mehreren Auslandsreisen künstlerisch weiter. 1689 reiste er nach 
Rom, verblieb zwei Jahre in Wien und anschließend längere 
Zeit in Venedig. Im Herbst 1693 kehrte er nach Rom zurück, wo 
er unter dem Namen „Schild“ als Mitglied der Bentvueghels, 
einer Gemeinschaft vornehmlich niederländischer und flämischer 
Künstler, aufgenommen wurde. 1695 kehrte er nach Augsburg 
zurück und blieb hier für den Rest seines Lebens ansássig. Er 
war ein freiheitlicher Geist. Als weitgereister, kosmopolitisch 
gearteter Künstler wollte er sich nicht den Zwángen der Augs- 
burger Handwerkerzunft unterordnen, sondern verstand sich 
selbst als „Kunstmahler“. Er begann in seiner Geburtsstadt eine 
glänzende Karriere als Schlachtenmaler, war als Kupferstecher 
gleichermaßen erfolgreich und gründete in der Folgezeit einen 
eigenen Verlag. 1710 wurde er zum Direktor der neugegründeten 
Augsburger Kunstakademie berufen und 1727 schließlich zum 
Mitglied des Großen Rates der Stadt Augsburg gewählt, womit 
er das hóchste stádtische Ehrenamt bekleidete. 


Die bildmäßig umrandete und sehr akkurat ausgeführte Zeich- 
nung gehórt einer umfangreichen Gruppe in Rugendas' Werk 
an, die in ihrer sachlichen Realistik und in ihrem sorgfältigen, 
peniblen Zeichenstil einen wertvollen Einblick in die Arbeits- 
methodik des Künstlers bieten. Unter der Reinzeichnung in 
schwarzer Feder liegt eine leichte Vorzeichnung in Graphit, die 
jedes Detail der Darstellung mit kristalliner Klarheit definiert. 
Die Lavierungen sind treffsicher und visuell wirksam über das 
Blatt verteilt. Diese Reinzeichnungen dienten háufig als Arbeits- 
vorlagen, jedoch lassen sie sich nicht immer mit ausgeführten 
Werken in Verbindung bringen. Aus persónlicher Betroffenheit 
entstand 1703/o4 ein umfangreicher Werkkomplex, der die in 
diesen Jahren stattfindende Belagerung der Stadt Augsburg 
durch bayerische und französische Truppen darstellt. Im Spa- 
nischen Erbfolgekrieg befahl der bayerische Kurfürst Max 
Emanuel die Reichsstadt zu belagern und im Anschluss zu be- 
setzen. Rugendas wurde zum Chronisten dieser Ereignisse und 
übertrug seine Entwürfe in Gemälde, Zeichnungen und Radie- 
rungen. Eine mit unserem Blatt in der Komposition und der 
Figurengruppe identische, allerdings hochformatige Umriss- 
zeichnung in Feder befindet sich in den Staatlichen Kunstsamm- 
lungen Augsburg (Inv. Nr. G 5595). Literatur: Anke Charlotte 
Held, Georg Philipp Rugendas (1666—1742). Gemálde und Zeich- 
nungen, München 1996, S. 298, Kat. Nr. Z 26 b. 
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GEORG PHILIPP 
RUGENDAS THE ELDER 


(1666-1742, Augsburg) 


Field Camp Outside Klinkertor Gate in Augsburg, 
Bombarded 8 December 1703. Pen and black ink over 
graphite, brown wash. 15.2 x 22 cm. 


The painter, draughtsman and printmaker, Georg Philipp 
Rugendas the Elder, is exceptional among the Augsburg artists 
of his time. He was taught the art of engraving by his father at 
an early age and continued his artistic training during several 
journeys abroad. Rugendas travelled to Rome in 1689, stayed in 
Vienna for two years and subsequently spent a lengthy period 
in Venice. In the autumn of 1693 he returned to Rome, where 
he was accepted under the bentname of "Schild" as a member 
of the Bentvueghels, a community of predominantly Dutch and 
Flemish artists. In 1695 he returned to Augsburg and stayed 
there for the rest of his life. Rugendas was very liberal-minded. 
A muchttravelled, cosmopolitan artist, he had no desire to sub. 
ject himself to the constraints of the Augsburg craftsmen's guild, 
seeing himself rather as an artist. He made an outstanding 
career for himself in his native city as a painter of battle scenes, 
was equally successful as an engraver and went on to set up his 
own publishing house. In 1710 he was appointed director of 
the newly founded Augsburg Academy of Art. In 1727, finally, 
Rugendas was chosen as a member of the Grand Council of 
Augsburg, the city's highest honorary municipal office. 


This highly finished drawing, executed with great accuracy, is 
one of an extensive group of works in Rugendas' oeuvre, whose 
objective realism and careful, meticulous drawing style provide 
a valuable insight into the artist's method of working. Beneath 
the final drawing in pen and black ink is a light preliminary 
drawing in graphite which brings out every detail of the depic- 
tion with crystalline clarity. The washes are distributed across 
the sheet with great accuracy and a striking visual effect. The 
final drawings often served as models for the artist to work 
from, but they cannot always be linked with completed works. 
Driven by personal aggrievement, Rugendas produced an 
extensive complex of works in 1703/o4 depicting the siege of 
Augsburg by Bavarian and French troops in those years. During 
the War of the Spanish Succession, the Bavarian Elector Max 
Emanuel ordered the imperial city to be besieged and subse- 
quently occupied. Rugendas became the chronicler of these 
events and translated his designs into paintings, drawings and 
etchings. An outline pen-and-ink drawing, which is identical 
to this sheet in its composition and the group of figures but 
inan upright format, is in the Staatliche Kunstsammlungen 
Augsburg (Inv. No. G 5595). Literature: Anke Charlotte Held, 
Georg Philipp Rugendas (1666-1742). Gemálde und Zeichnungen, 
Munich 1996, p. 298, Cat. No. Z 26 b. 
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31. PAUL TROGER 
(1698 Welsberg - 1762 Wien) 


Italienischer Hirtenknabe mit Stab. Radierung. 19,9 x 
79 cm. Nagler 3; Aschenbrenner/Schweighofer 298. 


Das druckgraphische (Xuvre Paul Trogers ist bis heute nicht 
umfassend erforscht und selten. Nagler beschrieb insgesamt 
dreiundzwanzig Radierungen, von denen zwei Blatt als fraglich 
gelten, und auch in der 1965 erschienenen Monographie von 
W. Aschenbrenner und G. Schweighofer erfuhr das Œuvre 
keine Erweiterung (Paul Troger. Leben und Werk, Salzburg 1965). 


Trogers Radierungen sind leicht und malerisch behandelt und 
zeichnen sich durch die Originalitát ihrer Ikonographie aus, 
wie das vorliegende, außerordentlich seltene Blatt Italienischer 
Hirtenknabe mit Stab anschaulich zeigt. Das kleinformatige Blatt 
atmet eine diistermelancholische Stimmung und überzeugt 
durch die Freiheit und die Leichtigkeit der Behandlung. Trogers 
Radiernadel verzichtet weitgehend auf klare Konturen und 
bedient sich eines feinen Liniengewebes von Kreuz- und Parallel 
schraffuren, Strichelchen und Pünktchen, um treffsicher Pla- 
stizitát und Stofflichkeit zu suggerieren. Zweifellos war Troger 
von italienischen Vorbildern angeregt. Die Typologie des 
Hirtenknaben mit der wuchtigen Kopfform, den eng stehenden 
Augen und wulstigen Lippen erinnert an die Figurenauffas- 
sung Piazzettas und auch das markante Clairobscur scheint 
direkt auf diesen Meister zurückzugehen. 


Über Trogers Jugend und die Lebensjahre zwischen 1716 und 
1724 ist enttáuschend wenig bekannt. Fest steht, dass der 
Künstler eine mehrjáhrige Bildungsreise nach Italien unter 
nahm und sich in Rom, Bologna und Padua aufhielt. Von 
grundlegender Bedeutung für seine künstlerische Entwicklung 
wurde ein lángerer Verbleib in Venedig, wo Giovanni Battista 
Piazzetta, Sebastiano Ricci und vor allem auch Giovanni 
Battista Pittoni den Künstler maßgeblich prägten. Nach seiner 
Rückkehr aus Italien um die Mitte der 1720er Jahre schuf 
Troger in rastloser Tátigkeit ein künstlerisches Gesamtwerk 
von beachtlichem Umfang. Gemeinsam mit Daniel Gran und 
Raphael Donner záhlt er zu den wichtigsten Reprásentanten 


des ósterreichischen Barocks. 


Prachtvoller, nuancierter und gegensatzreicher Druck mit 
feinem Rándchen. Vorzüglich erhalten. Aus den Sammlungen 
Karl Ritter von Zepharovich, Wien (Lugt 2675) und Philipp 
Herrmann, Karlsruhe (Lugt 13522). 
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PAUL TROGER 
(1698 Welsberg — 1762 Vienna) 


Italian Shepherd Boy with Staff. Etching. 19.9 x 7.9 cm. 
Nagler 3; Aschenbrenner/Schweighofer 298. 


Paul Troger's works are rare and his printed oeuvre has not 
been extensively researched to date. Nagler described a total 
of twenty-three etchings, two of which are regarded as questio- 
nable, and his oeuvre was not expanded in the 1965 monograph 
by W. Aschenbrenner and G. Schweighofer (Paul Troger. Leben 
und Werk, Salzburg 1965). 


Troger's light, painterly etchings derive their appeal from the 
originality of the iconography, a vivid illustration of which is 
the present extremely rare print Italian Shepherd Boy with Staff. 
The small sheet conveys a sombre, melancholic mood, its 
appeal enhanced by the freedom and lightness of the treatment. 
Troger has largely dispensed with clear contours, resorting 
instead to fine linework comprising cross and parallel hatching, 
fine strokes and little dots to accurately convey materiality and 
three-dimensionality. He was clearly inspired by Italian designs. 
This type of shepherd boy with his large head, narrow eyes 
and thick lips recalls Piazzetta's figure drawing, and the strik- 
ing chiaroscuro also appears to have its origins in this master. 


Disappointingly little is known about Troger's youth and the 
life he lived between 1716 and 1724. What is certain is that 

he undertook a study trip to Italy lasting several years during 
which he stayed in Rome, Bologna and Padua. Of crucial 
importance for his artistic development was a lengthy stay in 
Venice, where he was greatly influenced by Giovanni Battista 
Piazzetta, Sebastiano Ricci and especially Giovanni Battista 
Pittoni. After his return from Italy around the mida720s Troger's 
ceaseless activities enabled him to compile an artistic oeuvre 
of considerable dimensions. Together with Daniel Gran and 
Raphael Donner he ranks among the foremost representatives 
of the Austrian Baroque. 


A superb, nuanced and contrasting impression with thread 
margins. In mint condition. From the collections of Karl Rit 
ter von Zepharovich, Vienna (Lugt 2675) and Philipp Herr 
mann, Karlsruhe (Lugt 1352a). 
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19. Jabrhundert 


32. HEINRICH DREBER 


(gen. Franz-Dreber, 
1822 Dresden - 1875 Anticoli di Campagna) 


Felsschichtungen bei Olevano. Bleistift auf Velin. 35,2 x 
47,3 cm. Am rechten Rand eigenhiindig bezeichnet: 
»Olevano", rechts unterhalb der Darstellung bezeich- 
net (verblasst): „H. F. Dreber". Um 1847-48. 


Heinrich Dreber, auch Franz-Dreber genannt, studierte ab 1836 
an der Dresdener Akademie bei Adrian Ludwig Richter. Im 
Besitz einer kleinen Erbschaft seiner Urgroßmutter trat Dreber 
im Juni 1843 seine Reise nach Italien an, von der er niemals 
wieder in seine Heimat zurückkehren sollte. In Rom schloss 
sich der Künstler zuerst dem Kreis um Johann Christian Rein- 
hart an, lebte in der Folgezeit jedoch recht zurückgezogen. 
Bedeutsame künstlerische Anregungen erhielt Dreber durch 
Aufenthalte in der rómischen Campagna, den Albaner und 
Sabinerbergen, namentlich in den Ortschaften Subiaco und 
Olevano, wo der Künstler die Sommermonate der Jahre 1847 
und 1848 verbrachte. Aus diesen beiden Jahren stammen 
einige der schónsten Landschaftsstudien Drebers. Die land- 
schaftlich äußerst reizvolle Gegend bot Dreber zahlreiche 
Motive, die der Künstler in zumeist großformatigen Studien 
festhielt. Diese Naturstudien, die der Künstler ab 1850 voll 
kommen einstellte, dienten ihm als Motiv-Repertoire für seine 
spáteren, im rómischen Atelier ausgeführten Gemálde. 


Die vorliegende, großformatige Zeichnung zeigt minutiós das 
karstige Gestein, zwischen dem sich einige anspruchslosere 
Pflanzen und Büsche angesiedelt haben. Das meisterhafte Blatt 
ist von größter graphischer Delikatesse und zeigt mit welcher 
Virtuositát Dreber den Bleistift hantierte. Transparente, locker 
skizzierte Partien wechseln sich mit dunklen, dicht schraffier- 
ten Stellen ab, wodurch eine äußerst subtile Helldunkelwirkung 
und ein Höchstmaß an atmosphárischer Durchdringung erzielt 
wird. Virtuos hat Dreber das flimmernde Licht eines warmen 
Sommertages eingefangen. Stilistisch eng verwandte Studien 
mit Felslandschaften bei Olevano befinden sich im Kupferstich- 
kabinett in Berlin. Obwohl Dreber zu Lebzeiten nur geringe 
óffentliche Anerkennung zuteil wurde, hat er doch Zeitgenos- 
sen, wie Arnold Bócklin, Friedrich Preller d. J. und Edmund 
Kanoldt wesentlich geprágt. Aus der namhaften Sammlung 
Eugen Roth (1895-1976), München. 
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HEINRICH DREBER 


(known as Franz-Dreber, 
1822 Dresden - 1875 Anticoli di Campagna) 


Layers of Rock near Olevano. Pencil on wove paper. 
35.2 x 47.3 cm. “Olevano” inscribed by the artist in 
the righthand margin, *H. F. Dreber” inscribed 
(faded) on the right below the image. Circa 1847-48. 


Heinrich Dreber, also known as Franz-Dreber, began his studies 
under Adrian Ludwig Richter at the Dresden Academy in 1836. 
Blessed with a small inheritance from his greatgrandmother, 
Dreber set offin June 1843 on his journey to Italy, from which he 
was never to return home. In Rome the artist initially joined 
the circle around Johann Christian Reinhart and thereafter 
lived a somewhat secluded life. Dreber's sojourns in the Roman 
Campagna, the Alban Hills and the Sabine Mountains were 

a major source of artistic inspiration, especially in the villages 
of Subiaco and Olevano, where the artist spent the summer 
months of 1847 and 1848. Some of Dreber's finest landscape 
studies arose in those two years. This region of great scenic 
beauty provided the artist with numerous motifs, which he cap- 
tured in mostly large format studies. These nature studies, 
which the artist neglected entirely after 1850, supplied him with 
a repertoire of motifs for the paintings he made later in his 
studio in Rome. 


The present large format drawing painstakingly depicts the 
karstic rocks, in between which sprout a few undemanding plants 
and bushes. The masterfully executed sheet is ofthe utmost 
graphic delicacy and demonstrates Dreber's great dexterity with 
the pencil. Transparent, loosely sketched parts alternate with 
dark, densely hatched areas, creating an extremely subtle chiar- 
oscuro effect and tremendous atmospheric penetration. The 
artist has captured the shimmering light of a warm summer 
day in virtuoso style. The Kupferstichkabinett in Berlin has a 
number of studies with rocky landscapes near Olevano which 
are closely related in style. Although Dreber received little pub- 
lic recognition during his lifetime, he nonetheless exerted con- 
siderable influence on contemporaries such as Arnold Bócklin, 
Friedrich Preller the Younger and Edmund Kanoldt. From 
the renowned collection of Eugen Roth (1895-1976), Munich. 
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33. GIOVANNI FATTORI 


(1825 Livorno - 1908 Florenz) 


La Casa a Bauco ( House in Bauco). Radierung auf 
Zink, auf Velin gedruckt. 22,6 x 13,2 cm. Baboni- 
Malesci CXI; Chiappini 110. 


Die atmosphärisch dichte Radierung gehört dem Spätwerk 
Fattoris an und ist anlásslich seiner Reise in das Dorf Bauco in 
der Region Ciociaria entstanden, die der Künstler 1904 unter 
nahm. Giovanni Fattori war ein unübertroffener Meister in 
der Wiedergabe von Licht und Atmospháre und entwickelte 
in den 1880er Jahren eine absolut eigenstándige und neuartige 
Formensprache. Um eine reiche tonale Wirkung zu erzielen, 
verwendete Fattori oft Zinkplatten. Das weiche Metall erlaubt 
einen spontaneren, freieren zeichnerischen Duktus und erweist 
sich als ein ideales Medium, um eine große Skala von maleri- 
schen und atmosphárischen Effekten zu erzielen. Die Auflagen 
sind jedoch kleiner als bei Kupferplatten. Bedingt durch den 
experimentellen Charakter von Fattoris Radierkunst kónnen 
die einzelnen Abzüge eines Blattes außerdem stark untereinan- 


der differieren. 


Der vorliegende, zeitgenóssische Abzug wurde höchstwahr 
scheinlich von Fattoris kleiner Handpresse gedruckt. Die ein- 
zelnen Elemente der Komposition verschmelzen zu einem 

fast abstrakten, reich differenzierten graphischen Oberfláchen- 
muster. Der tonale Reichtum und die beinahe haptische 
Beschaffenheit der Druckerfarbe sind vergleichbar mit dem 
Exemplar im Gabinetto delle Stampe der Uffizien in Florenz 
(GAM 222). Die Radierung ist nur in einzelnen Exemplaren 
überliefert. Leuchtender, markanter und gegensatzreicher 
Druck mit feinem Rándchen um die Plattenkante. 
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GIOVANNI FATTORI 


(1825 Livorno — 1908 Florence) 


La Casa a Bauco (House in Bauco). Etching on zinc, 
printed on wove paper. 22.6 x 13.2 cm. Baboni- 
Malesci CXI; Chiappini 110. 


This atmospherically dense etching, which belongs to Fattori's 
late work, arose during the journey the artist undertook in 1904 
to the village of Bauco in the region of Ciociaria. Giovanni 
Fattori was an unsurpassed master in the rendering of light and 
atmosphere, and in the 1880s he developed a completely inde- 
pendent and novel formal idiom. He frequently used zinc plates 
to achieve a rich tonal effect. The soft metal, which facilitates 
a more spontaneous, freer drawing style, is thus an ideal medium 
for a wide range of painterly and atmospheric effects. The edi 
tions are smaller than with copper plates, though. The expe 
rimental character of Fattori's etching means that individual 
prints of the same sheet can also differ greatly. 


The present, contemporary impression was most likely printed 
using his small hand press. The individual elements of the 
composition merge into a richly differentiated graphic surface 
pattern that borders on the abstract. The tonal richness and 
the all but tangible quality of the printing ink are comparable 
to the impression in the Gabinetto delle Stampe of the Uffizi 
in Florence (GAM 222). Only a few impressions of the etching 
have survived. A rich, striking and contrasting impression 
with thread margins around the platemark. 
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34. WILLEM HEKKING 
(1796-1862, Amsterdam) 


Studienblatt mit Haselnüssen (Corylus colurna). Aquarell. 
12,8 x 20,4 cm. 


Mit beachtlichem malerischen Feinsinn hat der Künstler die 
zarten Braun: und Grüntóne der Haselnussfrucht charakteri- 
siert. Auch die bizarren Formen der ausgefransten, gezáhnten 
Fruchthülle sind mit sichtlicher Freude wiedergegeben. Weiches, 
warmes Licht betont die Plastizitát der Nüsse und macht sie 
fast haptisch greifbar. Die originelle und ansprechende mise 
en-page steigert die visuelle Wirkung dieses anmutigen Blattes. 
Der heute in Vergessenheit geratene niederländische Maler 


Willem Hekking wurde 1796 als Sohn des Tapetenmalers Theo- 


dorus Hekking (1766-1819) in Amsterdam geboren. Hekking 
ging bei Anthony van den Bosch in die Lehre und arbeitete 
anfangs wie sein Vater als Tapetenmaler. Später war er jedoch 
vorwiegend als Zeichner und Aquarellmaler tätig und machte 
sich zwischen 1813 und 1838 mit Blumen- und Früchtestilleben 
einen Namen. Die andächtige, bescheidene Studie ist ein reiz- 
volles Zeugnis der niederländischen Malerei der Romantik. 


WILLEM HEKKING 
(1796-1862, Amsterdam) 


Study Sheet with Hazel Nuts (Corylus colurna). Water 
colour. 12.8x 20.4 cm. 


The artist demonstrates considerable painterly sensitivity in 
his depiction of the delicate brown and green tones of the hazel- 
nut fruit. The bizarre shapes of the frayed, dentate fruit shell 
are likewise rendered with evident pleasure. Soft, warm light 
brings out the three-dimensional quality of the nuts and makes 
them almost tangible. The original and appealing mise-en-page 
heightens the visual impact of this delightful sheet. The Dutch 
painter, Willem Hekking, who is now forgotten, was born the 
son of the wallpaper painter, Theodorus Hekking (1766—1819), 
in Amsterdam in 1796. Hekking was apprenticed to Anthony van 
den Bosch and initially worked as a wallpaper painter like his 
father. Later on, however, he was active mainly as a draughtsman 
and watercolour painter, making a name for himself between 
1813 and 1838 with still lifes of flowers and fruits. This modest, 
reverent study is a charming testimony to Dutch Romantic 
painting. 
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35. TELEMACO SIGNORINI 
(1835-1901, Florenz) 


Via de’ Cavalieri. Radierung und Kaltnadel in Braun, 
von einer Zinkplatte gedruckt. 37,2 x 24,5 cm. Signiert 
in Bleistift: „T Signorini“. Um 1886. Migliavacca 62. 


Signorini war trotz seines Studiums an der Scuola libera del Nudo 
der florentiner Akademie im Wesentlichen Autodidakt und 
gehórte dem Kreis junger Künstler an, der sich im dortigen 
Caff? Michelangelo traf. Im Einklang mit den programmatischen 
Forderungen der franzósischen Moderne, dessen wichtigster 
Apologet Baudelaire war, strebte er eine veristische Malerei an, 
die in den vielfáltigen Motiven des modernen Lebens ihre 
Inspiration fand. 1861 reiste Signorini nach Paris, wo er mit den 
Werken der Schule von Barbizon Bekanntschaft machte und 
Corot und Courbet kennenlernte. In Italien galt der Künstler 
seit 1859 gemeinsam mit Giovanni Fattori und Silvestro Lega 
als einer der Hauptvertreter der Macchiaioli, der italienischen 
Variante der naturalistischen Freilichtmalerei. Im Laufe von 
Signorinis künstlerischer Entwicklung intensivierten sich die 
Beziehungen mit der franzósischen Moderne, insbesondere 
mit Meistern des franzósischen Impressionismus, wie Manet 
und Degas. Die Beziehung zu Degas ist nicht verwunderlich. 
Wie dieser war Signorini als Graphiker fasziniert von den 
vielseitigen künstlerischen Ausdrucksmitteln des Mediums 
und experimentierte vielfach mit neuen Druckverfahren. 


Die vorliegende Radierung, die auf ein Gemiilde Signorinis aus 
dem Jahr 1882 zurückgeht, gibt eine Probe von seinem erstaun- 
lichen technischen Kónnen und von der absoluten Modernitát 
seiner Anschauungsweise. Das eindrucksvolle Blatt besticht 
durch seine suggestive Tiefenwirkung. Durch eine menschen- 
leere, dunkle Gasse blickt der Betrachter auf eine schmale 
Straße und das Eingangsportal eines Palazzos. Das alte, ver 
witterte Gemáuer zeugt von der würdevollen, jahrhunderte- 
alten Vergangenheit der Stadt Florenz. Signorinis Radiernadel 
zaubert eine große Vielfalt an kühnen graphischen Mustern 
hervor, die ein reizvolles Spiel unterschiedlicher Texturen ent- 
stehen lassen. Kraftvolles, dynamisches Linienspiel und eine 
betórende Helldunkel-Wirkung verbinden sich zu einer einzig: 


artigen, hochindividuellen Synthese. 


Prachtvoller, kontrastreicher Frühdruck mit dem vollen Rand. 
Die Auflage der Radierung war klein, in der rechten oberen 
Ecke ist das Blatt mit der gestempelten Nummer 7 versehen. 
Signierte Abzüge Signorinis sind von großer Seltenheit. Mini- 


male Gebrauchsspuren, sonst vollkommen erhalten. 
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TELEMACO SIGNORINI 
(1835-1901 Florence) 


Via de’ Cavalieri. Etching and drypoint in brown, 
printed from a zinc plate. 37.2 x 24.5 cm. Signed in 
pencil: *T Signorini". Circa 1886. Migliavacca 62. 


In spite of his training at the Scuola libera del Nudo of the Floren- 
tine academy, Signorini was mainly selftaught and belonged 
to a circle of young artists that gathered regularly in the Caffe 
Micbelangelo. In accordance with the programmatic demands 
of the French modernists, whose most important theorist 

was Baudelaire, Signorini adopted a naturalist painting style, 
inspired by the manifold aspects of modern life. In 1861 Signorini 
travelled to Paris, where he saw works of the Barbizon School 
and met Corot and Courbet. From 1859 Signorini, together with 
Giovanni Fattori and Silvestro Lega, was considered one of 
the leading exponents of the Macchiaioli, the Italian variant 
of naturalistic plein-air painting. During his career, Signorini's 
relationship to the French modernists, especially with such 
masters of French Impressionism as Manet and Degas, grew 
stronger. His link to Degas is not surprising. Like the French 
master, Signorini was fascinated by the variety of expressive 
devices in printmaking and experimented frequently with new 
printing techniques. 


The present etching, that reproduces a painting done by 
Signorini in 1882, exemplifies his remarkable technical skills 
and his modern approach to the medium. The appeal of this 
impressive sheet lies in the sense of depth it communicates. 
The viewer's gaze is drawn down a dark, deserted alley in the 
direction of a narrow street and the entrance portal of a palazzo. 
The weathered walls testify to the dignified, centuries-old 
past of the city of Florence. Signorini conjures up a wide variety 
of bold graphic patterns that ensure a delightful interweaving of 
the different textures. His vigorous, dynamic linework and 
the beguiling chiaroscuro effect combine to create a unique and 


highly individual synthesis. 


A superb, contrasting early impression with the full margins. 
The etching appeared in a small edition. Stamped „7“ on the 
upper right corner. Signed impressions by the artist are of great 


rarity. Minor traces of handling, otherwise in mint condition. 
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